














































































of data collected by 
the 2010 US Census, one figure 
was particularly striking: the hispanic 
population in the US had reached the 50 million 
mark, making the Latino community the largest minority in the 
country for the first time. One out of every six Americans is 
now of hispanic origin, an impressive social transformation with 
enormous political, economic and cultural consequences. 
yet despite growing numbers, little is known about Latino 
reality. Their image is quite often just a projection of prejudices 
and clichés rather than an accurate reflection of a very diverse 
and changing community. 
Obviously Spain arts & culture, the official Spanish cultural program 
in the US, could not remain blind to such a fascinating phenomenon. 
Intrigued and curious, we felt the urge to know more, and decided to 
do so using our favorite means: the artistic vision instead of the cold 
statistics. We felt there is more truth in the work of each passionate 
artist than in the best reportage.
LATINO/US cotidiano, the project you now have in your hands, was born 
out of this quest. On our commission, Claudi Carreras, probably the 
leading expert on contemporary Latino-American photography, traveled 
the country extensively searching for this elusive hispanic image. The 
result is a fascinating portrait, a dazzling visual work of 12 very 
different photographers depicting a community that is as multifaceted 
as it is unique.
We are extremely grateful for all the support that Cotidiano has 
received, and feel particularly rewarded by the keen interest 
that the National Portrait Gallery has devoted to the project. 
We like to think that this is a pioneering approach to a new 
face of America that is changing before our very eyes. We 
hope you will share our enthusiasm.
SPAIN arts & culture
Entre 
los innumerables 
datos recopilados en el censo 
estadounidense de 2010, destaca una 
cifra particularmente sorprendente: la población 
hispana de Estados Unidos ha llegado a superar los 50 
millones, convirtiendo por primera vez a la comunidad latina 
en la minoría más grande del país. Actualmente uno de cada 
seis estadounidenses es de origen hispano, una impresionante 
transformación social, que va a tener importantes consecuencias 
políticas, económicas y culturales. 
Sin embargo y a pesar del crecimiento de estas cifras, se sabe poco 
de la realidad de los latinos. La imagen del colectivo tiende a ser 
el mero reflejo de prejuicios y estereotipos, en lugar de un retrato 
fiel de una comunidad sumamente diversa y cambiante.   
Obviamente, Spain Arts & Culture, el programa cultural oficial español 
en Estados Unidos no podía cerrar los ojos ante un fenómeno tan 
fascinante. Intrigados y curiosos,  sentimos la necesidad de saber más 
y decidimos intentarlo utilizando nuestros medios preferidos: la visión 
artística por encima de las frías estadísticas. Creemos que el trabajo 
de cada artista apasionado encierra más verdad que el mejor de los 
reportajes. 
LATINO/US cotidiano, el proyecto que está ahora entre sus manos, nació 
de esta búsqueda. Para el proyecto, Claudi Carreras, probablemente el 
más destacado experto en fotografía latinoamericana contemporánea, 
recorrió el país de punta a punta en búsqueda de esta escurridiza 
imagen hispana. El resultado es un retrato fascinante, una 
asombrosa obra visual realizada por 12 fotógrafos muy diferentes 
entre sí que retratan a una comunidad que es tan polifacética 
como única. 
Nos sentimos sumamente agradecidos por todo el apoyo que 
ha recibido Cotidiano y especialmente satisfechos por el 
profundo interés demostrado por la National Portrait 
Gallery hacia el proyecto. Nos gusta pensar que se 
trata de un enfoque pionero en el estudio de una 
nueva faceta de Estados Unidos, que está cambiando 
ante nuestros ojos. Esperamos que compartan 
nuestro entusiasmo.













































































































































































































































































































































































































































































































































































































































































































































































































































































































































































































































































































































































































































































































































































































































































































































































































































































































































































































































































































































AS The sociological readings of this globalized 21st century world are 
getting full of difficulties: defining 
the Latino phenomenon in the United 
States is one of them. Any attempt to 
find a distinct feature which may also 
be common to all the Latinos living in 
the States, ends up failing. There will 
always be a contradiction to undermine 
any common feature we might have thought 
we found. This is the greatest difficulty 
LATINO/US is facing. But it also is its 
best motivation. The Latino community is 
a work-in-progress piece, updated with 
new data every minute. Of course, we do 
find factors and constraints that awake 
and encourage a deep sense of community. 
Literature, music, soap operas, food, 
the Latino vote, their senators and 
congressmen, more or less representative 
collective imaginaries, and their 
stereotypes…  All these elements that 
bring us immediately to a certain essence 
of the Latino concept.  A referential 
image that works proactively, both 
nationally and internationally.  
The Latino presence in the United 
States territory is becoming bigger and 
bigger. Its influence, in the country 
and beyond its borders, is also growing 
in a qualitative manner. But… how can 
we define it? who is a part of it? How 
does it reveal? Above all and most 
interestingly for us here, how is it 
represented? 
In the field of collective imagination 
and representations, it is very difficult 
not to fall into stereotypes or clichés. 
A Latino image does exist, and trying 
to avoid bringing it up when it comes 
to group representations is not an easy 
thing. Anything considered Latino or 
related to that world in any way is still 
deeply rooted in outdated, inflexible 
stereotypes which were created from 
exclusion. The preconceived image of 
anything being Latino still works as 
belonging, identity and definition key; 
even if that image is now totally out of 
date and increasingly further away from 
reality. 
Therefore, LATINO/US cotidiano starts 
by questioning the usual Latino image: 
the one that comes up as immediately 
as any referential automatism.  we 
challenge the stereotype, not because it 
is not representative, neither for not 
being part of the community experience, 
but because there is nothing new in 
that image. And the Latino reality in 
the United States is a changing reality. 
A reality that evolves, that shakes 
things up; it mutates, it regenerates, 
it reinvents itself from its very 
origins.  LatinoUS creates a virtual tour 
from different perspectives forming a 
multifaceted view which is not intended 
to identify or contain. It is intended to 
simply build an imaginary map of visual 
narratives and representation models with 
the Latino universe as their identity 
and creative reference.  
The first project we presented, the 
Brazilian Calé’s project, shows a 
thoughtful perspective about identity in 
a megalopolis like New York. It questions 
the migrant subject’s identity. The scene 
is focused on the context and the main 
character compromises his personality 
for the host city. In his series, Calé 
blurs his characters, highlighting the 
landscape elements. 
with another style, much closer to 
documentary photography, the peruvian 
photographer Gihan Tubbeh portrays 
different characters from the Latino 
neighborhoods in NYC. with the 
perspective of an outsider, Tubbeh 
creates lighthearted images that may 
interact in a stimulating dialogue 
with the images by the Argentinian 
Sol Aramendi, who portrays her closer 
environment from her trendy regard. 
Aramendi’s work is distinguished by 
sophisticated settings that show the 
Latino reality and also question it. 
However, in her project for LATINO/US, 
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0
she uses an extremely close approach 
through a series of snapshots of her 
everyday life. 
Carlos Álvarez Montero, Mexican 
photographer, closes this section about 
New York and its Latino universe, with a 
series of portrays created and compiled 
under the slogan ¨No pareces mexicano¨ 
(You don’t Look Mexican). That is quite a 
declaration of intent.   
we move to the opposite coast of the 
States with the peruvian photographer 
Héctor Mata, who portrayed the series 
¨L.Atinos¨ in California, Los Angeles. 
with each image he symbolically depicted 
an emblematic dichotomy present in the 
different communities that coexist in the 
west coast. And these are dichotomies 
that do not contradict each other; they 
become a part of an environment that 
only appears to be contradictory.  
ricardo Cases, Spanish photographer, 
shows his peculiar perspective in 
Miami. His visual journey starts from 
ignorance as a working hypothesis. He 
just wanders around between disbelief 
and astonishment.  And that is how 
he captures, with ironic mastery, the 
contradictions present in the big city in 
Florida and its inhabitants.  
The first project not showing US 
territory is the work by North American 
photographer Katrina d’Autremont. Of 
Argentinean descent on her mother’s side, 
d’Autremont photographs her holidays 
with her mother’s family in Buenos Aires. 
From a distant and remote perspective, 
the artist shows the complex approach 
between her two cultural realities, 
truly far away from each other in spite 
of the genetic proximity. 
Karen Miranda is an artist from ecuador 
who lives in New Jersey. Through her 
work, sincere and intimate, she shows 
the newcomers’ fears and vulnerability. 
with each photograph, Miranda searches 
for the depiction of her first feelings 
when she had just arrived. 
Susana raab is the other side of the 
coin. with an ironic regard and a comic 
touch, she shows the almost implausible 
situations that can be experienced at a 
rodeo festival in Houston, exhibited with 
no complexes at all.
dulce pinzón joins LATINO/US with 
one of her most emblematic projects. 
“Superhéroes” (Superheroes), is her most 
widely distributed work and also the one 
with a highest impact. In this series, 
pinzón portrays immigrant workers in 
their everyday jobs, dressed up like any 
superhero from the American imagery. The 
title in each image brings her work to a 
new dimension: the name of the workers 
and the money they send to their family 
every week/month. 
This section is closed by two portrait 
projects. Livia Corona with five frontal 
images deeply showing the expressions 
and experiences of her characters; and 
Stefan ruiz’s “Factory of dreams”, where 
we can see the actors and settings 
of the countless Mexican soap operas 
for US television which build up the 
most successful and relevant Latino 
stereotypes in the region. 
All the works show pieces of that 
Latino-American universe that is still 
growing. without a doubt, there are 
many other works and artists who try to 
portray these realities, but we wanted 
to show here a 12 sided polyhedron in 
order to focus in this never ending 
debate that challenges the identity of 
the Latino community in the States.  A 
polyhedron that contains and reveals the 
consistent and unstoppable development 































































works as a professional 
photographer since 1997 and had 
his photos published by National 
Geographic, NY Times, Newsweek, 
Fader, BIG, paris Match, vogue, 
among others. Has lived in NY 
from 2003 to 2005, when he was 
represented by polaris Images, 
and since then is based in rio 
de Janeiro.
In the last two years he has 
been devoting more and more time 
to his artwork, and in 2012 he  
exhibited the series “Seekers” 
in 5 countries and has received 
the First prize at the III 
Iberoamericanos Award.
SeeKerS
In 2005 I delved into a 
spiritual growth process after 
returning from rio to New York. 
I was seeking for my essence, 
my most spontaneous being, 
something that was hidden far 
behind the protective layers of 
my ego, and these photos are 
about this quest.
As we grow up, our ego is built 
by many emotional patterns 
and cultural influences, so 
it becomes hard to identify 
ourselves with anything else 
than our profession, family, 
nationality, habits and social 
status. And this distance, as 
our ego and our essence move 
in different directions, can 
measure our neurosis. we become 
functional neurotics, incapable 
of fulfilling ourselves 
completely, yet citizens 
absolutely capable of fulfilling 
our duties. And what is worse, 
we identify ourselves with this.
I first thought about these 
images before this project 
have surfaced, I was just 
an unconscious alien ready 
to return to my country. I 
wasn’t looking to the ego 
X essence dilemma yet, at 
least not consciously. It was 
more about how I felt unseen 
as an immigrant, and how I 
wouldn’t see many people too: 
the doorman, the guy with the 
funny shirt, the guy who sells 
newspapers, the woman who 
sat on the last seat of the 
subway, they all represented 
nothing to me. we spend our 
lives disconnected from our 
surroundings, having just the 
basic acknowledgement needed to 
keep life running.
But if we reconnect with 
ourselves and approach our 
essence or spontaneity we 
might not feel lost in the city 
anymore. There won’t be any 
need for an external reference, 
and we can stop looking for 
solutions and answers on the 
outside to fulfill our needs. 
we can stop being anonymous and 
start recognizing and completing 
ourselves within ourselves. 
GIHAN TUBBeH/
Gihan Tubbeh (29), peru. 
She studied Audiovisual 
Communication in the University 
of Lima, peru, for three years 
before studying professional 
photography in Centro de la 
Imagen. Her work has been 
published in several magazines, 
locally and internationally. 
Gihan has participated in 
different collective exhibitions 
in peru, Brazil, Greece, the US, 
the Netherlands, Germany and 
Spain. She has also exhibited 
her artwork in two solo 
shows in the galleries el Ojo 
Ajeno, Noches de Gracia in 
2009 and purga in 2010. In 
2009, she was among the 12 
photographers selected for the 
Joop Swart Masterclass del world 
press photo and in 2010 she 
received the first prize in 
vida Cotidiana (everyday Life) 
with her work “Adrian, un niño 
autista” (Adrian, an autistic 
boy) awarded by world press 
photo. In the same year, she 
was chosen to participate in 
reflexions Masterclass for two 
years. In the year 2010 she 
had a solo show in Shanghai. 
In 2011, Gihan was appointed 
photographer of the Year in the 
contest pictures of the Year 
International (pOYI), Latin 
America. She ended the 
year with an exhibition in 
the gallery Ochenta Metros 
Cuadrados presenting all her 
work in “Noches de Gracia”. In 
June, she was also a member 
of the jury in the event Salón 
Nacional de Fotoperiodismo, 
in Chile.  At the beginning of 
2012 she participated in the 
first edition of the photography 
Bienal, in Lima, peru, together 
with the collective she 
belongs to, versus photo. In 
July she is exhibiting her 
work in the Actes Sud atelier, 
as a part of the event Les 
recontres d’Arles (international 
photography festival), in 
France. She is currently working 
on a solo show and a collective 
one to present in May in Milano. 
Latinos in New York, totally 
merged with the American 
lifestyle. A banker, a musician, 
a plastic artist, a couple of 
millionaires, a young Fashion 
student, and so on. These images 
do not try to highlight the 
Latino aspect. It is exactly 
the opposite: they try to 
distract the viewer from the 
stereotypical roots; and the 
characters in them may look like 
Americans in their everyday life 
because, although they preserve 
(deep inside them) their own way 
of thinking, they chew on the 
gringo way just like if it was 
their favorite childhood candy.  
Therefore, they incorporate 
that to the continuation of 
their existence. They are not 
newcomers looking for the 
American dream, nor are they 
in the process of adapting to 
this society; they have become 
one with it and, most likely, 
that habit may even affect their 
imaginary during their scarce 
visits to their hometown. 
SOL ArAMeNdI/
Sol Aramendi is an Argentinian 
artist who works in photography 
and installations, mainly in New 
York. In her work, she explores 
concepts about immigration and 
and creates environments for 
social interaction among people, 
objects and their memory.  
Sol has integrated her art 
work with social practices 
creating project Luz, a program 
that uses photography as an 
empowerment tool for Latin 
immigrant communities in New 
York. This nomadic program takes 
place in different locations: 
her studio in 5pointz, the Art 
Museum in Queens, the Isamu 
Noguchi Museum, el Museo del 
Barrio museum, and the Museum of 
Modern Art. 
Her work was selected for 
the last edition of el Museo’s 
Bienal, organized for Latin 
artists by el Museo del Barrio 
in New York.  She was awarded a 
residence grant by the Centro 
Latino of the Smithsonian 
Institution and is currently 
taking part in the first 
Master’s degree in Fine Arts 
with Social practice in New 
York. She is exhibiting her work 
now in a solo show in Galería 
praxis Internacional, in Buenos 
Aires. And her installation 
“dark treasure”, about the money 
that immigrants contribute to 
the American economy, is one 
of the works exhibited by “No 
Longer empty”, in New York. el 
Museo del Barrio is also showing 
“Fuera de lugar”, a project she 
worked on with her students in 
project Luz, as a part of the 
exhibition “Superreal”. 
“I choose to look through the 
lens because that way I can 
communicate with the world 
around me; photography opens a 
space where I try to understand 
where I am, where I come from 
and in what direction might I 
go.”
The photographs of this 
Cotidiano series are snapshots 
of my everyday life. Moments, 
landscapes I share with friends. 
They are a part of my personal 
album. These are photographs 
I take, or I steal, as opposed 
to the photographs in my art 
project which are images I 
build, images I make. Make not 
take.
CArLOS ÁLvAreZ MONTerO/
Carlos Álvarez Montero, Mexico 
City, 1974. 
He graduated in Communication 
Sciences (UvM, 1999) and 
received a master’s degree 
in photography (SvA, 2009). 
Selected as finalist in the 
Illy Authenticity Contest in 
NewYork (2010), his work was 
also selected for the 8th 
(1997) and 12th (2008) editions 
of the biennial photography 
show of Centro de la Imagen. 
His work has been exhibited in 
solo shows in New York, paris 
and Mexico City. He received 
a Fulbright©‐García robles 
fellowship (2007-2009), within 
their program to support study 
abroad projects; and other 
grants including Fonca (2007-
2008 and 2008‐2009), Colección 
Jumex in 2007, and the Aaron 
Siskind grant awarded by the 
School of visual Arts (2007-
2008). In 2011 he founded the 
School/Gallery/Studio .357 
in Mexico City. within the 
publishing sector, he cofounded 
the picnic magazine, where he 
worked as photo editor for nine 
issues. He has been featured 
in several magazines including 
ene O, vision Magazine, private 
and esquire and Blink. And 
his work was also included 
in the book “150 años de 
fotografía en México” (150 
Years of photography in Mexico), 
published by the INBA (National 
Institute of Fine Arts in 
Mexico).
The project was carried out in 
collaboration with the Mex &The 
City collective that arises in 
response to the stereotypes and 
prejudices that Mexican people 
face in the United States. 
“racial profiling” is a series 
of portrays showing Mexican 
individuals who, living in New 
York City, are involved in a 
wide variety of fields like 
art, design, architecture or 
business, among others. 
The title refers to an 
expression often heard when 
someone does not comply with 
the generally assumed physical 
features any Mexican should 
present according to the 
American collective imaginary:
“You don’t look Mexican”. 
HÉCTOr MATA/
Héctor Mata is a visual artist 
who started his career in Lima, 
peru, during the tumultuous 
times of the 1980 decade. 
photography made him travel 
around the world. He has lived 
in the former Soviet Union and 
in the United States. due to his 
work as a documentary maker he 
has worked in the Middle east, 
Central Asia, eastern Africa, 
and throughout the Americas. 
Beginning  three years 
ago, his work has moved to 
audiovisual formats, which are 
fully integrated in his present 
art pieces.  His work has been 
exhibited in peru, the United 
States, Mexico and France. 
“L.A.Tinos” is a project 
carried out at the beginning 
of the first decade in 2000 in 
Los Angeles, California. with 
each image, the autor presents 
different elements about the 
coexistence and tensions of two 
different worlds together. On 
one side, the Latino universe, 
with a strong cultural dimension 
and influenced by its origins; 
and on the other side, the 
universe of the North American 
culture, heavily symbolic and 






















He was born in Orihuela, 
Alicante, Spain, in 1971. He 
graduated with a degree in 
Journalism from the Universidad 
del país vasco, Bilbao.
In 2006 he joined the Blank 
paper photography collective. 
In 2008, together with the 
designer Natalia Troitiño, he 
founded Fiesta ediciones, a 
publishing house specialized in 
photography. 
He received the award Nuevo 
Talento FNAC (FNAC New Talent) 
in the photography category 
in 2008, as well as the ArCO07 
award in photo reportage. 
Additionally, he received an 
OFe grant from Universidad de 
extremadura in 2008, and a 
production grant from the region 
of Madrid, Spain, in 2010. 
He has published the books 
“paloma al aire” (dove in the 
Air - photovision-Schaden-dewi 
Lewis, 2011), “La caza del lobo 
congelado” (The Hunting of the 
Frozen wolve - Fiesta ediciones-
Universidad de Cadiz, 2009), and 
“Belleza de barrio” (Neigborhood 
Beauty - Universidad de 
extremadura, 2008).
He works for different media 
such as SZ Magazine or Time 
Magazine.
The series included in LATINO/
US cotiano was specifically 
prepared for the project in 
Miami, US, in 2012. 
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KATrINA d’AUTreMONT/
Katrina Marcelle d’Autremont 
was born in 1980 to an Argentine 
mother and American father.  
After completing her B.F.A in 
Literature at the University 
of Arizona, she spent several 
years traveling throughout South 
America. In which time, she 
would periodically return to her 
family’s home in Buenos Aires.  
Her interest in photographing 
the people closest to her grew 
out of this time. In 2005 she 
returned to the United States to 
begin her M.F.A. in Imaging Arts 
and Sciences at the rochester 
Institute of Technology.  
Although she was living in the 
United States, she continued 
to return to Argentina to 
photographically exemplify the 
distance and proximity she felt 
with her family.  
She has received various 
awards, including ing the pdN 
30 2011: New and emerging 
photographers to watch,  the 
Silver eye Fellowship for 
photography 2009, photolucida’s 
Critical Mass in 2008, The 
Magenta Foundations emerging 
photographers 2010 and 2008, and 
en Foco’s people/places/Things 
Honorable Mention.  Her work 
has been featured in various 
publications including real 
Simple, en route, the American 
photography 25, Fraction, Flak 
photo, and Conscientious.  It 
has been shown around the world 
including at the Griffin Museum 
of photography in Boston, Carlos 
Mérida Museum of Modern Art / 
Guatemala City, Guatemala Sasha 
wolf Gallery in New York, rayko 
photo Center in San Francisco, 
Flanders Art Gallery in raleigh, 
and will be shown in the fall in 
the ring Cube Gallery in Tokyo 
Japan. 
“SI dIOS QUIere…”  
This body of work, “Si dios 
Quiere” (God willing) explores 
issues of intimacy and distance 
within my mother’s family in 
Argentina. The house where 
she grew up and the people 
who are part of that life 
serve as characters.  The 
environment becomes a set for 
the photographic staging of the 
images.  It reveals how a place 
can influence and form us.  The 
word “Family” connects us, but 
the extent of our connection 
depends on several factors.  
Families can be separated by 
physical distance, but often 
it is more complicated and 
relationship between themselves 
create walls and separations. 
“Si dios Quiere…”which means 
“God willing”, attests to the 
fact that relationships are 
inherently difficult.  Closer 
proximity to the people we 
love can be just as complex 
as distance.  within the 
family structure, specific 
roles are developed over time.  
we idealize these roles and the 
people who fill them, as well as 
the places that hold us. 192/
KAreN MIrANdA/
Karen Miranda graduated from 
the School of visual Arts in 
New York City in 2005. In the 
same year she was awarded an 
art residency in the ratti 
Foundation, in Italy, where she 
studied under the guidance of 
Alfredo Jaar. She then moved to 
ecuador, where she worked as a 
photojournalist for a year. She 
received a scholarship from The 
danish School of Journalism to 
study in denmark in the year 
2007. At the end of 2007 she 
moved to NYC and started working 
as a professional photographer 
doing editorial work and 
teaching photography workshops 
in New York and abroad.  
Since 2006 she has been 
working in projects focused on 
identity and individual rituals; 
she has collaborated with the 
Mam communities in Guatemala, 
with Mandaeans groups in Sweden 
and Irak, with the waorani 
people in ecuador and the witoto 
community in Colombia. Her work 
is included in the collection 
of the Houston Fine Arts Museum 
in Texas, the Assosiation 
pour L’Instant in France, and 
Lightwork in Syracuse, NY, 
among other institutions. It 
has also been published and 
extensively exhibited, including 
in the United Nations and the 
Queens Museum. She was recently 
interviewed by the New York 
Times to commemorate the 10th 
anniversary of the enFoco 
award to Latin American artists 
who redefine and reconstruct 
the idea of contemporary 
photography. 
“OTHer STOrIeS/HISTOrIAS  
BrAvAS”
Based on the artist’s research, 
the act of “remembering” is 
a quite unreliable and highly 
unstable process. The more we 
remember a specific event, more 
likely are we unconsciously 
modifying it. 
Using this idea as a starting 
point, Karen Miranda began 
questioning the use of 
photography and its relation to 
our memory; especially what it 
tries to preserve. 
Since 2009 she has been working 
on a series entitled “Other 
Stories/Historias Bravas”. 
It is a project where she 
collaborates with her family in 
order to recreate past events 
in their lives that were never 
photographed.    
Many of these memories she 
chose, or actually all of 
them, helped her form her 
interpretation of the world and 
her identity. These intimate and 
syncretic events are on one hand 
folkloric events, on the other 
hand fantastic events and, in a 
certain way, also a consequence 
of globalization. 
even if “Historias Bravas” 
constitutes a research about 
the preservation of our memory, 
the artist is using her personal 
history to approach universal 
topics; especially related to 
immigration, identity, beliefs, 
and the social and cultural 
adaptation of minorities in 
contemporary society.   
These recreations were not 
aimed at generating a romantic 
vision of Karen’s experiences, 
but at providing a space for 
self-reflection and search for 
personal truth.
SUSANA rAAB/
Susana raab was born in Lima, 
peru and raised throughout the 
United States. She is a fine-art 
and documentary photographer 
in washington, dC, and is the 
photographer of the Smithsonian 
Anacostia Community Museum, 
documenting the east of the 
Anacostia river communities in 
dC.  
The heart of her work is 
a search for the day-to-day, 
archetypical, and ordinary: 
man’s relationship with 
his environment, identity 
within that construct, and 
transcendence or evolution.  
Susana’s work has been exhibited 
internationally and nationally, 
at venues including: the 
Corcoran Gallery of Art; the 
Museo de Arte Contemporaneo 
in Madrid; the pingyao 
photoFestival, Noorderlicht 
Fotofestival in the Netherlands; 
and the Art Museum of the 
Americas in washington, dC.  
pursuing topics like America’s 
relationship to fast food; 
the pursuit of leisure time; 
peruvian coastal life; she 
has been the recipient of the 
white House News photographers’ 
project Grant, a dC Commission 
on the Arts and Humanities 
Artist Fellowship, Honorable 
Mentions in Center’s project 
Competition and Curator’s Choice 
Awards, and a puffin Grant, 
among others. Her work is 
held in the collection of the 
Smithsonian Institution’s Museum 
of American History, The Library 
of Congress, The Art Museum of 
the Americas, enFoco Collection, 
and the dC public Art Bank.
She received her MA in 
visual Communications at Ohio 
University and holds a BA in 
english Literature from James 
Madison University
HOUSTON rOdeO
I happened to be in Houston 
during the month of rodeo, 
and as every child born to 
be free of the captivity of 
American suburbia, the promise 
of a unique American identity 
beckoned, life beyond strip 
malls and cookie cutter homes, 
it was a siren’s call.  Thus I 
saddled up, so to speak, and 
spent a few days examining this 
western American tradition that 
is rodeo.
Today, the affects of what is an 
American, are largely influenced 
by the spectacles we create 
in more ways than one.  The 
formula is always the same for 
this type of situation: cheap, 
ticketed rides, a tented area 
for the rodeo and entertainment, 
food court artery-clogging far 
and a massive free trade- show 
component.  
This list offered something for 
everyone.  All the vendors had 
the air of world-weary carnies; 
they made a living travelling 
from site to site.  There was 
much more going on at the great 
American Melting pot that is the 
Houston rodeo: family, strong 
women, love, hope, and despair 
were reflected upon the faces 
of the people, and like most 
places, it made for interesting 
observation.  
dULCe pINZÓN/
dulce pinzón was born in 
Mexico City in 1974. She studied 
Mass Media Communications at the 
Universidad de Las Americas in 
puebla, Mexico, and photography 
at Indiana University in 
pennsylvania. In 1995 she moved 
to New York where she studied 
at The International Center of 
photography.
pinzon’s work has been 
exhibited, published and 
collected internationally. In 
2001, her photos were used 
for the cover of the Spanish 
edition of the book by Howard 
Zinn, “A people’s History of 
the United States”. In 2002 she 
was awarded the prestigious 
Mexican grant Jóvenes Creadores 
(Young Artists). In 2004 she 
won first prize in the two-
dimensional category at the 
fourth meeting of contemporary 
art in puebla. Later, in 2006, 





















XII photography Biennial of the 
Centro de la Imagen in Mexico 
City. In that same year she 
was an intern at the New York 
Foundation for The Arts, and 
subsequently, in 2009, she was 
awarded a grant from the Ford 
Foundation.
She has received awards 
such as the Gaea Foundation/
Sea Change residencies Award 
in 2010 and the award premio 
de adquisición perrier de Zona 
Maco in 2011. In 2012 she was 
nominated for the prestigious 
prix pictet award.
Her book “La verdadera 
historia de los superhéroes” 
(The True History of 
Superheroes) has just been 
published by rM.
earlier this year, she 
was invited to take part at 
the renowned photography 
festival Les rencontres d’Arles 
photographie in France. She also 
took part in the photoIreland 
Festival in dublin and in the 
show “Más allá de la reportería 
Fotográfica” (Beyond photo 
Journalism) in Bogotá, Colombia. 
 Her work has been published 
by esopus, Marie Claire South 
Africa and Thailand, Milenio, 
Mother Jones, picnic, rolling 
Stones Italy, vice, The New York 
Times, The Guardian UK, The 
washington post, La Jornada, el 
reforma, el país, among other 
media. 
She is currently a Ford 
Foundation fellow and lives both 
in Brooklyn, New York, and in 
Mexico.
SerIeS OF SATIrICAL 
documentaries featuring ordinary 
men and women in their work 
environment in New York. They 
are immigrants dressed up by 
the artist as superheroes, with 
the objective of questioning 
our definition of heroism after 
9/11, as well as our ignorance 
about the workforce that fuels 
our ever-consuming economy.
Immigrants have always been the 
new blood that injects vitality 
to a city, but the process of 
accepting these newcomers into 
the everyday life takes time. 
The artist believes that by 
introducing them in a creative 
positive way she can elevate 
respect for and awareness of 
the contributions of immigrant 
labor to the daily lives of 
us all.  Most people often go 
through their daily lives in 
ignorance or denial of the 
sacrifices that are made by 
others to enrich and ensure 
their way of life.
dulce pinzón wants to keep 
portraying those brave and 
determined men and women that 
somehow manage, without any 
supernatural power, to withstand 
extreme conditions of labor in 
order to help their families and 
communities survive and prosper.
A text is incorporated to each 
image with the name of the 
workers, their country of origin 
and how much money they are 
sending back home. The purpose 
is highlighting the human 
nature of the individuals in the 
photographs.
LIvIA COrONA/
Livia Corona is a John 
Simon Guggenheim Fellow and 
recipient of an SNCA endowment 
for the arts, granted by 
Mexico’s Commission of Arts 
and Culture. She is a new 
voice defining the reinvention 
of documentary photography, 
based on her way of approaching 
social topics of massive scale 
and presenting the issues on 
a personalized and intimate 
level. Corona is the author 
of two monographs, “enanitos 
Toreros” (Bullfighter dwarfs), 
2008 and “Of people and Houses”, 
2009, both focus on quality 
of life as it manifests on the 
physical environment.  Corona’s 
photographs have won numerous 
awards and recognitions and 
exhibit internationally, at 
venues including photoespaña, 
Museum of Modern Art, Mexico 
City; valencia Institute 
of Modern Art; New Museum, 
NY; and dAZ, Architektur 
Zentrum, Berlin. Her work has 
been featured in numerous 
publications including 
domus, Mark Magazine, Les 
Inrockuptibles, and The New York 
Times Magazine. Corona lives and 
works in Mexico City and New 
York City. 
About the series “Fotos 
finas”. Livia Corona’s portraits 
are distinguished by their 
close link between power and 
representation, which makes 
it difficult to express a 
certain political affiliation 
or trend. Since she works 
mainly in Mexico and the 
United States, her photographs 
portray “local” situations 
that are getting closer and 
closer to depersonalization 
due to the globalization that 
is increasingly rooted in the 
different areas of both public 
and private life. To break with 
this vision that makes us watch 
and assess everything under a 
common skyline, the artist uses 
several strategies, including 
a frontal perspective in her 
portraits which projects an 
orthogonal tension between 
the model’s look and the look 
from the camera’s angle. In 
fact, the model’s value arises 
more from the strength in that 
frontal regard than from the 
previous contextualization. 
we could compare these Livia’s 
photographs with target 
shooting, her camera being a 
target that the model tries 
to reach, with a higher or 
lower intensity, more or less 
skillfully. They are not, 
therefore, portraits aimed at 
raising the viewer’s “awareness” 
through a vague look. 
Ultimately, this reveals some 
kind of mutual sympathy between 
the artist and the model. On the 
other hand, the artist appeals 
to a certain distance which, in 
a way, produces this frontal 
angle as a critical tool, 
providing the documentary look 
with its characteristic visual 
thickness.    
STeFAN rUÍZ/
Stefan ruiz studied painting 
and sculpture at the University 
of California, Santa Cruz, and 
the Accademia di Belle Arti, 
venice, before turning to 
photography. In addition, he has 
taught art at San Quentin State 
prison and was the creative 
director for COLOrS magazine 
from 2003 to 2004. His work has 
appeared in magazines around 
the world, including the New 
York Times Magazine, details, 
L’Uomo vogue and rolling Stone. 
His photographs have been 
exhibited at the photographers’ 
Gallery, London;photoespaña, 
Madrid; Les rencontres d’Arles, 
France; New York photo Festival; 
Havana Biennial; and the Contact 
photography Festival, Toronto.  
In 2012, Aperture published 
his monograph, “The Factory of 
dreams”, a book on Mexican Soap 
Operas.
For the past eight years, 
Stefan ruiz has gained special 
access to Mexico’s Televisa 
studios, known as “The Factory 
of dreams,” where nearly 
fifty thousand hours worth 
of telenovelas (soap operas) 
are produced and exported 
annually to more than fifty 
countries. These intriguing 
tales of revenge, love, money, 
and despair are one of Mexico’s 
largest exports, popular 
throughout Latin America as well 
as in Africa, Asia, and europe.
Former Televisa stars turned 
Hollywood favorites include 
Salma Hayek, diego Luna, and 
Gael García Bernal. rogelio 
Guerra, who starred in Los ricos 
También Lloran (The rich Also 
Cry)—a show whose finale was
watched by 70 percent of the 
population of russia—once 
delivered the russian New Year’s 
presidential address when Boris 
Yeltsin fell ill.
Stefan ruiz’s photographs of the 
factory and its people offer a 
behind-the-scenes look at this 
special place with humor and 
affection. ruiz’s photographs 
uncover a secret world of 
elaborate and surreal studio 
sets, and include portraits 
of the television stars in 
character and students being 
groomed for future celebrity at 
the Televisa “soap school.” This
is the world of beautiful women, 
handsome men, and rags-to-riches
Cinderella stories, which reveal 
the underlying fantasies of 
social aspiration, as well as 
entrenched racial hierarchies.
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In the following exchange Claudi Carreras, 
an independent curator from Barcelona, and 
Frank Goodyear, a curator of photographs at the 
Smithsonian’s National Portrait Gallery, discuss 
the development of “Latino US,” an investigation 
into Hispanic photographers who are using the 
camera to focus attention on the everyday lives 
of Hispanics living in the Americas. Beginning 
in 2010, Carreras spent eighteen months visiting 
working photographers and reviewing their recent 
work. In conjunction with the Smithsonian Latino 
Center, Carreras will assist in the organization 
of an exhibition about this subject at the 
National Portrait Gallery in the fall of 2014. 
This dialogue is an excerpt from an e-mail 
conversation between Carreras and Goodyear held 
during the summer of 2012. 
Frank Goodyear [FG]/ What prompted you to begin 
looking at the work of Hispanic photographers in 
the Americas? 
Claudi Carreras [CC]/ It has been almost ten 
years since I started a trip throughout Latin 
America for a newspaper from Barcelona called La 
Vanguardia. My idea was to present a series of 
articles that featured the most representative 
works of contemporary photographers living in 
the region. Normally, the images from Latin 
America that we receive in Europe and the United 
States are full of the exoticism and ritualism 
that is routinely associated with those lands. 
The most common works to be published come from 
correspondents or agencies that spend little 
time in those countries and that present a 
very biased, incomplete, and partial reality. 
They almost always insist on the most common 
stereotyped topics. These representations that 
reflect the preconceptions of syncretic rituals, 
indigenous communities, lush landscapes, epic 
revolutionaries, poverty and violence are also 
widely accepted within the art world. That is to 
say, the traditional view we receive from Latin 
America presents a very limited view of everything 
that actually happens there.
In this series for La Vanguardia, we wanted to 
show local perspectives through works produced 
by photographers residing in the region. For that 
project, I traveled for two years through eighteen 
countries to find notable individuals. Using the 
materials I collected and the contacts I made, 
I was able to develop editorial projects and 
exhibitions. 
One of the things that I noticed on this trip 
was that many photographers who started their 
journey in Latin America now live in the United 
States.In almost all of the countries I visited, 
interviewees spoke to me of great photographers 
who had immigrated to America and are now working 
there. The United States has always been a beacon 
light for many Latin American artists, some 
of whom have become a part of North American 
institutions or who have taken academic courses 
there. I believe that one cannot try to approach 
the Latino world today without having in mind what 
is happening in the United States. Historically, 
the ties between creators in Latin America and the 
United States have been undeniable, but now there 
is also an exciting two-way road.  
FG/ Were there particular photographers whose 
work you had previously known about? 
CC/ The strategies I used to get to know these 
photographers always varied. Of course, before 
visiting a city to request interviews, I searched 
all the channels available, including publications 
and the Internet. However, this information is 
very general and there is a cost to finding 
professionals this way. Luckily, in these past 
years, I have been able to establish a network of 
important contacts and it has not been difficult 
to find support for a first review in each city. 
In my opinion, it is essential to travel and 
personally interview people. 
Most surprisingly, I found that little 
communication existed between different cities in 
the United States. Beyond the most acclaimed and 
well-known names in the country, there are not 
many networks or ways to communicate, making it 
difficult to reach out to photographers. I believe 
that this project can help establish contacts 
between the producers and image distributors, and 
will result in more accurate views of Latino life. 
 
 FG/ What issues or questions were these 
photographers addressing in their work? 
 
 CC/ The creative issues are multifaceted and 
there are many things that these photographers 
were investigating. My first objective for this 
book was to try to break away from the most 
frequent stigmas associated with the Latino 
population in the United States. I think that the 
figure of the poor, illegally-employed Latino who 
is not well integrated into society is already 
well represented. The reality is a lot more 
diverse. There are Latinos at every level of 
society in this country. 
It is undeniable that many photographers 
continue to focus on these clichés, and it is a 
reality that cannot be, nor should be denied. But 
for “Latino US,” I wanted to look at the daily 
life of the Latino world in this country. I wanted 
to move away from predominant stereotypes and 
present different artists from this multifaceted 
perspective. The initial questions included: how 
do we see ourselves? What do we do on a day-to-day 



























FG/ What were you seeing in their work that 
interested you?  Or surprised you? 
CC/ There are many things that have surprised 
and interested me along this journey, but I am 
especially interested in works on the border 
between different photographic genres—projects 
that give me a partial view of a certain reality 
with traces of ownership and metaphoric overtones. 
They can’t be considered strictly documentary 
because they form part of a complicated pattern 
in which aesthetic intentions and formal 
investigations of each artist are displayed. I’ve 
always believed that the most interesting things 
are developed along the borders. I think that the 
creative forces of the Latino universe offer a 
breath of fresh air for international exchange. 
FG/ The border that separates the United States 
and Latin America is more than a physical line 
of demarcation. It also represents divisions 
between peoples that are both historical and 
very real today. Life in communities near the 
US-Mexico border is shaped in profound ways by 
these divisions. Could you comment on specific 
photographers who are working near the border? 
What are they presenting in their photography 
that complicates the traditional understanding 
of this place and those who live there? What are 
the specific misconceptions that they looking to 
overcome? What new stories are they looking to 
tell?
CC/ The concept of the border is very important 
in this investigation. When trying to deal 
with issues of identity in a country as big 
as the United States, it is necessary to stop 
and consider this point very carefully. First, 
borders have interested me beyond their physical 
being. How do you continuously reformulate 
identity paradigms concerning countries that 
receive massive immigrations? What is the United 
States beyond a compendium of all of these 
historic migrations? I don’t have answers to 
these questions, but I think it is important to 
investigate how the photographic image starts to 
infiltrate into these realities and make evident 
the changes that are happening in the country. 
In this project it is interesting to see how 
artists scattered throughout the United States 
propose projects with the theme of the “border,” 
even though the territorial demarcation is 
thousands of miles away. In “Latino US,” we are 
putting special attention on how borders are 
redefined. What are the transversal elements 
that allow us to talk about a community, and how 
are these ideas articulated in the contemporary 
iconography? These concerns were fundamental in 
the final selection of images.
Two artists I admire whose works reflect the 
scope of the problem and characteristics of the 
region are Javier ramírez Limón and Alejandro 
Cartagena y Jesús Escandón, both of whom reside in 
México, yet have completed photographic series in 
the United States. It is interesting to see their 
perspective having been born on the Mexican side 
of the border. At the same time, it’s important to 
consider figures working in America like Steven 
St. John of Albuquerque and Brian Frank of San 
Francisco.
FG/ Large cities in America—like New york, LA, 
Miami, San Antonio, and denver—are crossroads 
for many from South America and Latin America. 
Some are looking to settle permanently in these 
cities; others are passing through. The Hispanic 
population in these cities is increasingly visible 
and increasingly important both politically 
and culturally. What are some of the subjects 
that photographers in those places are wishing 
to make visible? How do they see themselves in 
relationship with other urban ethnic communities? 
Is it fair to say that a new hybridity 
characterizes their existence in these places?
CC/ I was not initially aware of the 
extraordinary transit of people in large American 
cities until I started to travel around the 
United States. These big cities have a huge flow 
of incoming and outgoing people. This movement 
symbolizes importantly the way in which residents 
relate. It is also central to the photographic 
projects that we present in “Latino US.” 
In particular, Miami caught my attention. It is 
fast becoming the great capital of Latin America 
in the United States and is continuously receiving 
immigrants from everywhere, arriving with the 
intention of staying in the country, but not 
necessarily settling permanently there. The city 
receives a great diversity of people who come with 
the intention of reuniting with their families and 
making a prosperous life in the United States. 
While the Cuban community plays a fundamental 
role, many Mexicans, Venezuelans, and Central 
Americans choose Florida as the main entrance to 
the United States. Further, the region receives 
an endless stream of tourists from everywhere, 
which also adds to that feeling of a society 
in transit. The photographic series by ricardo 
Cases reflects well that feeling of movement to 
which I’m referring. Chicago caught my attention 
too. In many ways, it is the opposite of Miami, a 
city that immigrants tend to arrive at with the 
intention to stay and actively participate of the 
social and cultural structure of the country.
FG/ While photographers are often looking to 
complicate assumptions and to address larger 
problems through their work, they are also looking 
to celebrate the beautiful and the heroic.  What 
have photographers wanted to celebrate regarding 
the lives of those within the Hispanic community 
in the United States?  Who are the heroes, and how 
have they chosen to represent them?
CC/ It’s important to highlight the diversity 
that exists within the term “Latino.” There is 
often little in common between a Venezuelan 
immigrant who wants to safeguard his fortune 
by investing in Miami and a Central American 
immigrant who crosses the Mexican border and 
walks through the desert to work in the California 
agricultural industry. From those extreme points 
the range of possibilities is huge. I cannot 
contextualize such a wide reality, but I can 
remark that the starting point for “Latino US” 
concerns the desire to present these coexistent 
realities as wide as possible and to complicate 
the understanding regarding those who fit under 
this umbrella.
In reference to the heroes of the community, 
maybe there is a little more agreement. The 
workers who come to the United States and manage 
to overcome many obstacles to succeed have a 
very important role in this project. I think 
someone who deals masterfully with this reality 
is dulce Pinzón.  In his series “Superheroes,” he 
photographs citizens of several countries, but 
especially from Mexico, disguised as American 
superheroes. His subjects send much of their 
salaries to their families in their countries 
of origin. Work and the desire to succeed in 
the United States are two of the most important 
subjects to the photographers who participate in 
this project.
FG/ regarding the photographers with whom you’ve 
worked, how does their practice relate to the 
tradition of documentary expression? Obviously, 
each artist approaches their practice differently, 
but I am interested in whether traditional 
documentary practice remains a preferred approach 
for the photographers selected for “Latino US”?  
In what ways have these photographers departed 
from the past and broken new ground in terms 
of how they make visible their subjects? Who or 
what has been most influential in the evolving 
tradition of documentary photography?
CC/ The history of documentary photography 
in the United States has deeply influenced the 
majority of these artists. Many of them have been 
educated in American schools. yet their own work 
has been more varied and, as we say in Spain, 
“there is something for everyone.” That said, 
here are a few thoughts: first, the documentary 
genre is continuously being deconstructed. Also, 
the portrait has greatly resonated in this genre, 
and there are increasingly more documentary 
photographers who focus on portraits in order 
to complete projects meant to document broad 
realities. In “Latino US,” I’m trying to pay more 
attention to the ways of representation with which 
these photographers choose to work. I’m interested 
in images with a high semantic content and images 
that go beyond what can be interpreted in its 
first reading. Today it is essential to find a 
balance between the importance of the subject 
being photographed and the language used in the 
artist’s representation. To create surprise with 
images is becoming even more complicated, and 
there are no pre-set formulas. Un fuerte abrazo, 
Claudi.
























































AS Las lecturas sociológicas de este mundo global del S.XXI empiezan a estar 
llenas de imposibles: delimitar el 
fenómeno latino en los Estados Unidos 
es uno de ellos. Cualquier intento de 
hallar un rasgo diferencial y, a la 
vez, común denominador de los latinos 
en Norteamérica se resuelve de forma 
fallida.  Siempre se encontrará alguna 
contradicción  que deslegitime de raíz 
el rasgo común que se creyó encontrar. 
Esta es la mayor dificultad que enfrenta 
LATINO/US y también, el mejor de sus 
alicientes. La comunidad latina es 
un work-in-progress  que se actualiza 
con datos nuevos a cada minuto. Por 
supuesto, encontramos factores y 
condicionantes que despiertan y alientan 
un marcado sentimiento de comunidad. La 
literatura,  la música, las telenovelas, 
la gastronomía, el voto latino, sus 
senadores y congresistas, los imaginarios 
más o menos representativos y sus 
estereotipos… Todos ellos,  elementos 
que nos remiten inmediatamente a  una 
determinada esencia de la latinidad. 
Una imagen referencial  que opera 
activamente tanto a nivel nacional como 
internacional. 
La presencia Latina en el territorio 
norteamericano es cada vez mayor. 
Su influencia dentro y fuera de sus 
fronteras también crece de forma 
cualitativa. Pero ¿Cómo se define? 
¿Quién forma parte? ¿Cómo se manifiesta? 
y sobre todo,  y en lo que aquí nos 
concierne, ¿Cómo se representa?
En el ámbito de los imaginarios y 
de las representaciones, no caer en 
el estereotipo o los clichés es muy 
difícil.  Hay una imagen de lo latino 
y evitar evocarla cuando se trata de 
representaciones de grupo no es una 
tarea simple. Lo latino y el mundo al 
que remite sigue anclado sobre rígidos 
estereotipos obsoletos creados desde 
la otredad. La imagen  preconcebida de 
aquello que es latino sigue funcionando 
como clave de definición, identidad y 
pertenencia; a pesar de que dicha imagen 
ya resulta algo obsoleta y está cada vez 
más lejos de la realidad. 
LATINO/US cotidiano en consecuencia, 
arranca con un cuestionamiento de 
la imagen habitual de lo latino: la 
que nos aparece con la inmediatez 
de los automatismos referenciales.  
Cuestionamos el estereotipo, no porque 
no sea representativo, o porque no forme 
parte de la experiencia comunitaria, 
sino porque en esa imagen no hay 
nada de nuevo. y lo latino en Estados 
Unidos es una realidad cambiante, que 
evoluciona, revoluciona, muta, regenera, 
que se reinventa desde su origen. 
LATINO/US genera un recorrido virtual 
desde diferentes miradas formando 
una visión poliédrica que no pretende 
identificar, marcar, o contener. Sólo 
trata de construir un mapa imaginario 
de narrativas visuales y modos de 
representación que tienen como referente  
creativo e identitario el universo de “lo 
latino”. 
El primer proyecto que presentamos,  
el del brasileño Calé, muestra una 
mirada reflexiva sobre la identidad 
en una megalópolis como Nueva york. 
Cuestionando la identidad del migrante; 
el foco de la escena está en el 
contexto, y  el sujeto principal pierde 
su personalidad en pro de la ciudad que 
lo acoge. En su serie, Calé desdibuja a 
sus personajes para resaltar las señas 
del paisaje. 
En una línea mucho más documental, la 
fotógrafa peruana Gihan Tubbeh retrata 
distintos personajes de los barrios 
latinos en NyC. Con una visión foránea, 
Tubbeh incorpora imágenes desenfadadas 
que logran un interesante diálogo con 
las de la argentina Sol Aramendi, que 
tiene una mirada trendy de su entorno 
más inmediato. La obra de Aramendi se 





































AS en escena que reflejan la latinidad y a su vez la interrogan. En su proyecto 
para LATINO/US, sin embargo, muestra 
una aproximación absolutamente cercana 
mediante snapshots de su vida cotidiana. 
Carlos Álvarez Montero, fotógrafo 
mexicano, cierra este apartado sobre 
Nueva york y su universo latino, con una 
serie de retratos que surgen bajo el 
emblema: ¨No pareces mexicano .¨ Toda una 
declaración de intenciones.  
Nos trasladamos a la otra costa de 
los Estados Unidos de la mano del 
fotógrafo de origen peruano Héctor Mata, 
quien realizó la serie ¨L.Atinos¨ en 
California, Los Ángeles; representando 
simbólicamente en cada imagen 
dualidades emblemáticas de las distintas 
comunidades que cohabitan en la Costa 
Oeste.  dualidades que extrañamente no 
se contradicen, se suman en un contexto 
sólo opuesto en apariencia. 
ricardo Cases, fotógrafo de origen 
español presenta su particular mirada 
de Miami. Su recorrido visual parte 
del desconocimiento como hipótesis de 
trabajo. deambula entre la incredulidad 
y la sorpresa. Consiguiendo capturar 
con irónica maestría las contradicciones 
de la gran urbe de la Florida y sus 
habitantes.  
El primer proyecto que no muestra el 
territorio de EEUU es el de la fotógrafa 
norteamericana katrina d’Autremont. 
de ascendencia argentina por parte 
de madre, d’Autremont fotografía las 
vacaciones con su familia materna en 
Buenos Aires. desde una perspectiva 
distante y alejada,  la autora refleja 
la compleja aproximación de dos 
realidades culturales bien lejanas pese 
a la proximidad genética.
karen Miranda, artista ecuatoriana 
residente en New Jersey,  muestra  a 
través de su trabajo sincero e íntimo, 
la vulnerabilidad y los miedos de 
los recién llegados. En cada una 
de sus fotografías, Miranda busca 
la representación de sus primeras 
sensaciones al llegar al país. 
Susana raab se sitúa en la otra cara 
de la moneda, con una mirada irónica 
y con tintes cómicos, muestra las 
situaciones casi inverosímiles de un 
rodeo en Houston que se exhibe sin 
complejos.
dulce Pinzón se suma a LATINO/US con 
uno de sus proyectos más emblemáticos 
y que mayor difusión y repercusión 
ha tenido: Superhéroes. En esta 
serie, Pinzón retrata a trabajadores 
inmigrantes en sus tareas cotidianas 
disfrazados de un superhéroe del 
imaginario estadounidense. El título de 
cada una de las imágenes redimensiona 
toda la obra: el nombre del trabajador 
y el dinero que envía a su familia cada 
semana. 
dos proyectos de retratos cierran 
esta selección, Livia Corona con cinco 
imágenes frontales en las que muestra 
con profundidad las expresiones y 
vivencias de sus personajes y “Factory 
of dreams” de Stefan ruiz donde se 
presentan actores y escenarios de las 
telenovelas mexicanas  que inundan las 
cadenas de Estados Unidos y construyen 
los estereotipos latinos de mayor éxito 
y relevancia en la región. 
Todos los trabajos muestran pues, 
fragmentos de ese universo latino-
estadounidense que sigue en expansión. 
Sin duda, hay muchos más trabajos y 
autores que tratan de dimensionar estas 
realidades, pero hemos querido mostrar 
aquí un poliedro de 12 aristas para 
incidir en este debate interminable que 
cuestiona la identidad de la comunidad 
latina en USA. Un poliedro que contiene 
y muestra el desarrollo constante e 


















OS CALÉ/Trabaja como fotógrafo 
profesional desde 1997 y sus 
fotografías han aparecido en 
National Geographic, Ny Times, 
Newsweek, Fader, BIG, Paris 
Match y Vogue, entre otras 
publicaciones. Vivió en Nueva 
york desde el año 2003 hasta 
el 2005, período en el que le 
representaba Polaris Images. 
después se estableció en río de 
Janeiro, donde continúa hasta el 
momento. 
En los dos últimos años ha ido 
dedicando cada vez más tiempo 
a su trabajo artistic y en 2012 
ha expuesto su serie “Seekers” 
en cinco países y ha recibido 
el primer premio en la tercera 
edición de Iberoamericanos 
Award.
Seekers
En 2005, después de volver a río 
desde Nueva york, me sumergí 
en un proceso de crecimiento 
espiritual. Buscaba mi esencia, 
mi yo más espontáneo, algo que 
se escondía muy dentro de mí 
bajo las capas protectoras de mi 
ego. y estas fotos son sobre esa 
búsqueda. 
A medida que crecemos, 
nuestro ego se va creando con 
numerosos patrones emocionales 
e influencias culturales. 
Por eso se torna difícil 
identificarnos a nosotros 
mismos con cualquier otra cosa 
que no sea nuestra profesión, 
familia, nacionalidad, 
costumbres o estatus social. y 
esta distancia que se genera al 
avanzar nuestro ego y nuestra 
esencia en distinta dirección, 
puede ser la medida de nuestra 
neurosis. Nos convertimos en 
neuróticos funcionales incapaces 
de realizarnos, a pesar de ser 
ciudadanos totalmente capaces 
de realizar nuestras tareas. 
y lo que es peor, nos sentimos 
identificados con ello.
Al principio pensé en las 
imágenes, antes de llegar a 
todo lo que ha surgido. Era 
simplemente un extranjero 
inconsciente preparado para 
retornar a mi país. Todavía no 
estaba pensando en el dilema 
ego x esencia, al menos no de 
forma consciente. Tenía más 
que ver con sentirme invisible 
como inmigrante, y con cómo 
tampoco veía a muchas otras 
personas: el portero, aquel tipo 
de la camisa graciosa, el que 
vende periódicos, la mujer que 
cogió el último asiento libre 
del metro… ninguno de ellos 
representaba nada para mí. 
Pasamos la vida desconectados de 
cuanto nos rodea, reconociéndolo 
lo justo y necesario para que la 
vida siga.  
Pero si volvemos a conectar 
con nosotros mismos y nos 
acercamos a nuestra esencia 
o espontaneidad podríamos no 
volver a sentirnos perdidos en 
la ciudad nunca más. No habrá 
necesidad de una referencia 
externa y podremos dejar de 
buscar soluciones y respuestas 
en el exterior para satisfacer 
nuestras necesidades. Podemos 
dejar de ser anónimos y empezar 
a reconocernos y completarnos 
a nosotros mismos desde nuestro 
interior. 
GIHAN TUBBEH/
Gihan Tubbeh (29), Perú, 
estudió tres años de 
comunicación audiovisual en la 
Universidad de Lima antes de 
estudiar la carrera profesional 
de fotografía en el Centro de 
la Imagen. Su obra ha sido 
publicada en diversas revistas 
tanto locales como extranjeras. 
Gihan ha participado en varias 
exposiciones colectivas en Perú, 
Brasil, Grecia, EEUU, Holanda, 
Alemania y España. Ha expuesto 
dos veces de forma individual 
en las galerías El Ojo 
Ajeno, Noches de Gracia en 2009 
y Purga en 2010. En 2009, Gihan 
fue una de los 12 fotógrafos 
seleccionados para el Joop 
Swart Masterclass del World 
Press Photo y en 2010 ganó 
el primer puesto en Vida 
Cotidiana con el trabajo 
“Adrian, un niño autista” 
otorgado por el World Press 
Photo. Igualmente, en el mismo 
año fue elegida por concurso 
para participar en reflexions 
Masterclass por dos años. En el 
año 2010 presentó una exposición 
individual en Shangai. En 2011, 
Gihan es nombrada Fotógrafa 
del Año en el concurso Pictures 
of the year International 
(POyI), Latinoamérica. Cierra 
el año con una exposición en 
la galería Ochenta Metros 
Cuadrados que abarca todo su 
trabajo de “Noches de Gracia”. 
También fue jurado en el Salón 
Nacional de Fotoperiodismo en 
Chile en el mes de Junio. A 
comienzos de 2012 participa en 
la primera edición de la Bienal 
de Fotografía de Lima con el 
colectivo fotográfico al que 
pertenece, Versus Photo. En 
Julio expone en el taller 
de Actes Sud durante el evento 
Les recontres d’Arles (festival 
internacional de fotografía), 
Francia. Actualmente prepara 
una exposición individual y una 
colectiva para presentar en mayo 
en la ciudad de Milán. 
Latinos en Nueva york 
completamente mimetizados con el 
estilo de vida norteamericano; 
una banquera, un músico, un 
artista plástico, una pareja 
de millonarios, una joven 
estudiante de moda, etc. Estas 
imágenes no pretenden resaltar 
lo latino; por el contrario, 
buscan distraer al espectador 
de las raíces del estereotipo, 
y los personajes pueden pasar 
por estadounidenses en su 
día a día, porque a pesar de 
conservar (muy internamente) 
sus propias maneras de pensar, 
mastican los modismos gringos 
como si fuera un caramelo de su 
propia infancia, incorporándolo 
así a la continuación de su 
existencia. No es que sean 
unos recién llegados buscando 
oportunidades como el sueño 
americano, ni que sigan en un 
proceso de adaptación a esta 
sociedad; se han vuelto uno 
con ella, y es probable que 
la costumbre pueda incluso 
alterar su imaginario en sus 
infrecuentes visitas a su ciudad 
de origen. 
SOL ArAMENdI/
Sol Aramendi es una artista 
argentina que trabaja 
habitualmente en Nueva york con 
fotografía e instalación. En su 
trabajo explora conceptos sobre 
la inmigración y crea ambientes 
de interacción social entre 
las personas, los objetos y la 
memoria. 
Sol ha integrado su  trabajo 
artístico con la practica social 
creando Project Luz un programa 
que utiliza la fotografía como 
herramienta de empoderamiento 
para comunidades inmigrantes 
Latinas en New york, este 
programa nómada funciona en 
varios lugares: su estudio en 
5pointz, el Museo de Arte de 
Queens, Museo Isamu Noguchi, 
Museo del Barrio y Museo de Arte 
Moderno. 
Su trabajo fue seleccionado 
en la última Bienal de artistas 
latinos del Museo del Barrio en 
Nueva york. Ha sido residente 
de la beca del Centro Latino 
del Museo Smithsonian. En 
este momento forma parte de 
la primera Maestría en Bellas 
Artes con Práctica Social en 
Ny. En este momento expone en 
solitario en Galería Praxis 
Internacional en Buenos Aires y 
una instalación “dark treasure” 
sobre el dinero que aportan 
los inmigrantes a la economía 
americana en “No Longer Empty”, 
New york. y en el Museo del 
Barrio un proyecto con sus 
alumnos de Project Luz, “Fuera 
de lugar” en conjunción con la 
muestra Superreal. 
“Elijo mirar a través 
del lente porque así puedo 
comunicarme con el mundo que 
me rodea, la fotografía abre un 
espacio donde intento comprender 
donde estoy posicionada, de 
donde vengo y hacia donde podría 
ir. “
Las fotografías de esta serie 
Cotidiano son snapshots de 
mi vida cotidiana. Momentos, 
pasajes que comparto con amigos. 
Son parte de mi álbum personal. 
Estas fotos son tomadas, robadas 
en oposición a mi proyecto 
artístico donde las imágenes son 
construidas, hechas. Make not 
take.
CArLOS ÁLVArEZ MONTErO/
Carlos Álvarez Montero, Ciudad 
de México, 1974.
Licenciado en Ciencias de 
la Comunicación (UVM, 1999), 
realizó una maestría en 
Fotografía (SVA, 2009). Finalista 
del Illy Authenticity Contest 
en Newyork (2010), también ha 
sido seleccionado tanto en 
la 8ª (1997) como en la 12ª 
(2008) Bienal de Fotografía del 
Centro de la Imagen. Su trabajo 
ha sido expuesto de manera 
individual en Nueva york, Paris 
y la Ciudad de México. Obtuvo 
la beca Fulbright-°©‐García 
robles (2007-2009), la beca del 
programa de Apoyo a estudios 
en el Extranjero, Fonca (2007-
2008 y 2008‐2009) y la Colección 
Jumex en 2007, también fue 
becario de la beca Aaron Siskind 
ortorgada por la School of 
Visual Arts (2007-2008). En 2011 
funda la Escuela/Galería/Estudio 
.357 en la Ciudad de México. 
En el terreno editorial, fue 
cofundador de la revista Picnic, 
donde ejerció como editor de 
fotografía durante 9 números. Ha 
sido publicado en revistas como 
Ene O, Vision Magazine, Private, 
Esquire y Blink, entre otras. 
Asimismo, su obra aparece en el 
libro 150 años de fotografía 
en México, editado por el INBA 
(Instituto Nacional de Bellas 
Artes de México).
Proyecto en colaboración con 
el colectivo newyorkino Mex &The 
City que nace como respuesta a 
los estereotipos y prejuicios 
a los que están sujetos los 
mexicanos en los Estados Unidos. 
“racial Profiling” (Perfil 
racial) es una serie de retratos 
de mexicanos radicados en la 
ciudad de Nueva york que se 
desenvuelven en medios tan 
diversos como el arte, diseño, 
arquitectura y negocios, entre 
otros.
El título hace referencia a 
una de las frases que es común 
escuchar cuando no se cumple con 
las supuestas características 
físicas que describen a un 
mexicano en el imaginario 
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059/M&TC/Colectivo Mex and the 
City.
HÉCTOr MATA/
Héctor Mata es un artista 
visual que empezó su carrera en 
Lima durante los tumultuosos 
años ochenta.  La fotografía 
lo llevó a recorrer diferentes 
partes del mundo. Ha vivido en 
la antigua Unión Soviética y en 
Estados Unidos. Su trabajo de 
documentalista lo ha llevado a 
trabajar en el Medio Oriente, 
Asia Central, África Oriental y 
en todo el Continente Americano. 
desde hace tres años  su obra 
ha migrado hacia el audiovisual, 
soporte que ha sido integrado 
en su obra reciente. Su obra ha 
sido expuesta en Perú, Estados 
Unidos, México y Francia. 
“L.A.Tinos” es un proyecto 
realizado a principios de los 
años 2000 en Los Ángeles, 
California. 
En cada una de las imágenes 
que componen la serie el autor 
presenta elementos sobre la 
convivencia y la fricción  de 
dos universos en contacto. Por 
un lado el mundo latino, con 
una fuerte impronta cultural 
y referencias a su origen, y 
por el otro el de la cultura 
norteamericana, muy cargado 
simbólicamente y con una 
potencia visual característica y 
reconocible. 
rICArdO CASES/
Nacido en Orihuela, Alicante, 
en 1971 y licenciado en 
Ciencias de la Información en 
la Universidad del País Vasco, 
Bilbao.
En 2006 entra a formar parte 

















En el 2008 funda con la 
diseñadora Natalia Troitiño 
Fiesta Ediciones, una editorial 
especializada en libros de 
fotografía. 
Fue premiado con el Nuevo 
talento FNAC de fotografía, 
2008, foto-reportaje ARCO07, 
la Beca OFE, Universidad de 
Extremadura, 2008 y la Beca 
de la Comunidad de Madrid para 
producción 2010
Ha publicado los libros 
“Paloma al aire” (Photovision-
Schaden-Dewi Lewis, 2011), 
“La caza del lobo congelado”, 
(Fiesta Ediciones-Universidad 
de Cadiz, 2009) y “Belleza 
de barrio” (Universidad de 
Extremadura, 2008).
Trabaja para medios de 
comunicación como SZ Magazine o 
Time Magazine.
La serie que se presenta en 
LATINO/US cotidiano ha sido 
realizada especialmente para el 





d’Autremont nació en 1980, 
de madre argentina y padre 
estadounidense. Después de 
finalizar sus estudios de grado 
en Literatura en la Universidad 
de Arizona, pasó varios años 
viajando por Sudamérica. 
Durante ese tiempo, volvía 
periódicamente a su hogar 
familiar en Buenos Aires.   
Su interés por fotografiar a 
las personas más cercanas de 
su entorno surgió entonces. En 
2005 regresó a Estados Unidos 
para empezar un máster de 
Bellas Artes especializándose 
en Ciencias y Artes Gráficas 
en el Rochester Institute of 
Technology.  Aunque vivía en 
Estados Unidos, seguía volviendo 
a Argentina para ejemplificar 
fotográficamente la distancia 
y proximidad que sentía con su 
familia.  
Ha recibido varios premios, 
entre ellos el PDN 30 2011: New 
and Emerging Photographers to 
Watch,  el Silver Eye Fellowship 
for Photography 2009, el 
Photolucida’s Critical Mass en 
2008, el Magenta Foundations 
Emerging Photographers, en sus 
ediciones 2010 y 2008, y la 
mención de honor de En Foco’s 
People/Places/Things.  Su 
trabajo ha aparecido en diversas 
publicaciones, como Real 
Simple, En Route, The American 
Photography 25, Fraction, Flak 
Photo, o Conscientious.  También 
se ha expuesto por todo el 
mundo, incluyendo instituciones 
como el museo Griffin Museum of 
Photography en Boston, el Museo 
de Arte Moderno Carlos Mérida 
en la ciudad de Guatemala, la 
galería Guatemala Sasha Wolf 
en Nueva York, el centro Rayko 
Photo Center en San Francisco o 
la galería Flanders Art Gallery 
en Raleigh. Y pronto sera 
expuesto en otoño en la galería 
Ring Cube Gallery de Tokyo, en 
Japón. 
“SI DIOS QUIERE… “
Todo este trabajo, “Si Dios 
Quiere” explora temas de 
intimidad y distancia en el seno 
de la familia de mi madre, en 
Argentina.  La casa donde ella 
creció y todas las personas 
que conforman esa vida sirven 
como personajes. El entorno se 
convierte en el decorado para 
la ambientación de las imágenes. 
Revela cómo un lugar puede 
influirnos y darnos forma. La 
palabra “familia” nos conecta 
pero el grado de esa conexión 
depende de diversos factores. 
Las familias pueden estar 
separadas físicamente, pero 
normalmente es más complicado y 
son las propias relaciones las 
que levantan muros y generan 
separación. “Si Dios Quiere…” 
demuestra el hecho de que las 
relaciones son difíciles por 
naturaleza.  La proximidad 
con las personas que queremos 
puede ser tan compleja como 
la distancia. Dentro de la 
estructura familiar, a lo largo 
del tiempo, se van desarrollando 
roles específicos. Idealizamos 
esos roles y a las personas que 
los asumen, así como los lugares 
en que habitamos. CONTRAPORTADA/
KAREN MIRANDA/
Karen Miranda se graduó en 
el 2005 en la Escuela de Artes 
Visuales de Nueva York. Ese 
mismo año se gano una residencia 
de arte de la Fundacion Ratti 
en Italia, donde estudió bajo 
la guía de Alfredo Jaar. Luego 
se mudo a Ecuador, donde 
trabajo como fotoperiodista por 
un año. La Escuela Danesa de 
Periodismo le otorga una beca 
para estudiar en Dinamarca en el 
2007. A finales del 2007 viaja 
a NYC y empieza a trabajar como 
fotógrafa editorial y dando 
talleres de fotografía en Nueva 
York y fuera del país.
Desde el 2006 ha trabajo 
en proyectos que se enfocan 
en la identidad y rituales 
personales, ella ha colaborado 
con los Mam en Guatemala, 
Mandaeans en Suecia e Iraq, 
con los Waorani en Ecuador 
y los Witoto en Colombia. Su 
trabajo es parte de la colección 
del Houston Fine Arts Museum 
en Texas, Assosiation Pour 
L’Instant en Francia, LightWork 
en Syracuse, NY, y otros. Su 
obra se ha publicado y exhibido 
extensamente incluyendo las 
Naciones Unidas y el Queens 
Museum. Recientemente el 
New York Times le hizo una 
entrevista conmemorando el 
paso de una década desde el 
premio EnFoco a los artistas 
Latino Americanos que redefinen 




Basado en la investigación de la 
artista, el acto de “recordar” 
es un proceso poco fiable y 
profundamente inestable.
Cuanto más recordamos un evento, 
más probable es que lo estemos 
alterando inconscientemente.
Partiendo de esta idea, Karen 
Miranda empezó a cuestionar 
el uso de la fotografía y su 
relación con la memoria, en 
especial qué es lo que desea 
preservar.
Desde el año 2009 ha estado 
trabajando en una serie llamada 
“Other Stories/Historias 
Bravas”. 
Es un proyecto en el cual 
colabora con su familia, para 
recrear eventos de sus vidas que 
nunca fueron fotografiados.
Muchas, o más bien todas 
estas memorias que escogió 
recrear ayudaron a formar su 
interpretación del mundo y 
su identidad. Estos eventos 
íntimos y sincréticos son, 
en parte folclóricos, en 
parte fantásticos, y en 
parte una consecuencia de la 
globalización.
Aunque “Historias Bravas” es una 
investigación de la preservación 
de la memoria, la artista usa su 
historia personal para dirigirse 
hacia temas universales; 
especialmente en relación con 
la migración, la identidad, 
las creencias, y la adaptación 
cultural y social de grupos 
minoritarios en la sociedad 
contemporánea.
Estas re-creaciones no se 
hicieron con el fin de crear 
una visión romántica de las 
experiencias de Karen, si no 
para proveer un espacio de auto-
reflexión y búsqueda de una 
verdad personal.
SUSANA RAAB/
Susana Raab nació en Lima, 
Perú, y se crió en distintos 
lugares de Estados Unidos. 
Ejerce como fotógrafa artística 
y documental en Washington DC y 
es la fotógrafa del Smithsonian 
Anacostia Community Museum, 
que documenta la realidad de 
las comunidades al este del 
río Anacostia en la capital 
estadounidense. 
Su trabajo se basa en la 
búsqueda de lo cotidiano, lo 
arquetípico y lo ordinario: 
la relación del hombre con 
su entorno, la identidad 
dentro de esa estructura, y 
la trascendencia o evolución. 
La artista ha expuesto su 
trabajo a nivel nacional e 
internacional, por ejemplo, en 
el museo Corcoran Museum of Art, 
el Museo de Arte Contemporáneo 
de Madrid, el festival Pingyao 
PhotoFestival, el Noorderlicht 
Fotofestival en Holanda, y en el 
Art Museum of the Americas en 
Washington DC.  
Gracias a temas como la 
relación de Estados Unidos con 
la comida rápida, la búsqueda 
del tiempo libre o la vida 
costera en Perú, ha conseguido 
una beca (Project Grant) de la 
organización White House News 
Photographers, una beca para 
artistas de la DC Commission 
on the Arts and Humanities, 
menciones honoríficas en 
Center’s Project Competition 
y Curator’s Choice Awards, y 
una beca Puffin, entre otros 
reconocimientos.  Su obra está 
incluida en la colección del 
Smithsonian Institution’s Museum 
of American History, en la 
biblioteca del Congreso, en The 
Art Museum of the Americas, en 
la colección EnFoco, y en la de 
DC Public Art Bank.
Realizó un máster en 
Comunicación Visual en la 
Universidad de Ohio y estudió 
una Literatura Inglesa en 
la universidad James Madison 
University.
HOUSTON RODEO
Casualmente, me encontraba en 
Houston durante la temporada 
de rodeos y, como a todo crío, 
nacido para ser libre del 
cautiverio del extrarradio 
residencial estadounidense, la 
promesa de una única identidad 
estadounidense me llamaba. 
Era la vida más allá de los 
centros comerciales de carretera 
o las casas prefabricadas de 
las afueras, era un verdadero 
canto de sirenas.  Ensillé 
mi caballo, metafóricamente 
hablando,  y pasé unos cuantos 
días analizando esa tradición 
nacional de los rodeos.  
Hoy en día la idea de lo que es 
estadounidense está enormemente 
influida por los espectáculos 
que organizamos, en sus varias 
versiones. La fórmula es siempre 
la misma para este tipo de 
acontecimiento: atracciones 
baratas, una zona con carpas 
para los rodeos y espectáculos, 
un patio de comidas con la 
mejor gastronomía para taponar 
arterias y un componente de 
espectáculo masivo de libre 
comercio.   
En éste, había oferta para 
todos. Todos los vendedores 
tenían ese aire de los feriantes 
experimentados que se ganan 
la vida siempre de acá para 
allá. Pero eso no era todo 
lo que había en aquel crisol 
norteamericano que era el 
Houston Rodeo: familia, mujeres 
fuertes, amor, esperanza, y 
desesperación, que se reflejaban 
en las caras de los presentes. 
Y, como ocurre con casi todos 
los lugares, todo eso hacía que 
fuera interesante observarlo.   
DULCE PINZÓN/
Dulce Pinzón nació en la 
Ciudad de México en 1974. 
Estudió Ciencias de la 
Comunicación en La Universidad 
de Las Américas en la ciudad 
de Puebla y Fotografía en 
La Universidad de Indiana en 
Pennsylvania. En 1995 se mudó 
a Nueva York donde estudió 
en el International Center of 
Photography.
Su trabajo se ha expuesto 
y publicado, y forma parte 
de colecciones a nivel 
internacional. En 2001 sus 
fotos fueron usadas para la 
portada de la edición en español 
del libro de Howard Zinn “A 
People’s History of the United 
States” (Historia del pueblo de 
los Estados Unidos). En 2002 
Dulce obtuvo la beca Jóvenes 
Creadores; en 2004 obtuvo el 
primer premio en la categoría 
bidimensional en el IV encuentro 
de arte contemporáneo de 
Puebla, México; en 2006 recibió 
el primer premio que otorga 
el público en la XII Bienal 
de Fotografía del Centro de 
la Imagen y fue becaria de la 
fundación New York Fundation for 
The Arts; y en 2009 fue becada 
por la Fundación Ford.
Ha obtenido premios como el 
Gaea Foundation/Sea Change 
Residencies Award en 2010 y el 
Premio de adquisición Perrier de 
Zona Maco 2011; y en 2012 fue 
propuesta para el prestigioso 
premio Prix Pictet.
Su libro “La verdadera 
historia de los superhéroes” 
acaba de ser publicado por 
editorial RM.
Este año la han invitado a 


















festival de fotografía Les 
Rencontres D’Arles 
Photographie in Francia. 
También participó en el festival 
PhotoIreland Festival de Dublín 
y en la exposición  “Más allá de 
la Reportería Fotográfica” en 
Bogotá, Colombia. 
 Sus obras han aparecido en 
Esopus, Marie Claire (Sudáfrica 
y Tailandia), Milenio, Mother 
Jones, Picnic, Rolling Stones 
Italia, Vice, The New York 
Times, The Guardian UK, The 
Washington Post, La Jornada, El 
Reforma, o El País, entre otras 
publicaciones. 
Actualmente está becada por 
la institución Ford Foundation y 
reside y trabaja entre México y 
Nueva York.
Serie documental satírica que 
retrata a hombres y mujeres en 
su trajín cotidiano en la ciudad 
de Nueva York; son migrantes a 
los cuales la artista ha pedido 
que se vistan con trajes de 
superhéroes con el objetivo de 
cuestionar nuestra definición de 
heroísmo desde el 11S y nuestra 
ignorancia sobre la mano de obra 
que alimenta nuestra sociedad 
consumista.
Los inmigrantes siempre han 
sido la nueva sangre que 
inyecta vitalidad a la ciudad 
pero el proceso de aceptación 
y absorción de estos nuevos 
habitantes en la vida diaria de 
una ciudad necesita su tiempo.
La artista cree que 
presentándoselos a la sociedad 
bajo una mirada más creativa 
y positiva podemos fomentar el 
respeto y darnos cuenta de la 
contribución que suponen en 
nuestras vidas.
La mayoría de los migrantes 
desconocen la gran aportación 
económica que significan para 
Nueva York y sus países de 
origen y Dulce Pinzón quiere, a 
través de esta serie, hacerles 
un homenaje por su fuerza y 
determinación, así como al hecho 
de que logran, sin la ayuda de 
ningún poder sobrenatural y a 
pesar de las duras condiciones 
laborales, ayudar a sus familias 
y comunidades de origen a que 
sobrevivan y prosperen.
122/ LUIS HERNANDEZ. ORIGINARIO 
DEL ESTADO DE VERACRUZ/Trabaja 
como demoledor en Nueva York. 
Manda 200 dólares a la semana.
123/ JUVENTINO ROSAS. 
ORIGINARIO DEL ESTADO DE 
MéXICO/ Trabaja en un mercado 
de pescado en Nueva York. 
Manda 400 dólares a la semana.
124/ MINERVA VALENCIA.
ORIGINARIA DE PUEBLA/Trabaja 
como niñera en Nueva York. 
Manda 400 dólares a la semana.
125/ ROY ACOSTA.ORIGINARIO 
DE PUERTO RICO/ Trabaja como 
Policía en Nueva York. Manda 
300 dólares al mes.
126/ BERNABE MENDEZ. ORIGINARIO 
DE GUERRERO/Trabaja como 
limpiacristales en los 
rascacielos de Nueva York. 
Manda 500 dólares al mes.
127/ NOE REYES.ORIGINARIO DEL 
ESTADO DE PUEBLA/ Trabaja como 
repartidor en Brooklyn, Nueva 
York.Manda 500 dólares a la 
semana.
128/ MARIA LUISA ROMERO.
ORIGINARIA DEL ESTADO DE 
PUEBLA/Empleada en una 
lavandería en Brooklyn, Nueva 
York.Manda 150 dólares a la 
semana.
129/ ELIZABETH Y ENRIQUE 
ALONSO.ORIGINARIOS DEL ESTADO 
DE PUEBLA/Trabajan como 
camareros en Nueva York.Mandan 
400 dólares a la semana
130/ FEDERICO MARTINEZ.
ORIGINARIO DEL ESTADO DE 
PUEBLA/Trabaja como taxista en 
Nueva York.Manda 250 dólares a 
la semana.
131/ERNESTO MENDEZ.ORIGINARIO 
DE MéXICO D.F/Se dedica a la 
prostitución en Times Square, 
Nueva York.Manda 200 dólares a 
la semana.
LIVIA CORONA/
Livia Corona ha sido becada 
por la institución John Simon 
Guggenheim Fellow y ha recibido 
una ayuda del Fondo para las 
Artes del SNCA (Sistema Nacional 
de Creadores de Arte), que 
concede el Consejo Nacional 
para la Cultura y las Artes de 
México. Representa una nueva 
voz, que define la reinvención 
de la fotografía documental, 
basándose en su manera de 
abordar los temas sociales a 
gran escala y de presentarlos 
a un nivel personalizado e 
íntimo. Corona es autora de 
los monográficos “Enanitos 
Toreros” de 2008 y “Of People 
and Houses” (De personas y 
casas) de 2009. Ambos tratan de 
la calidad de vida tal y como se 
manifiesta en el entorno físico. 
Las fotografías de Corona han 
recibido numerososos premios 
y reconocimientos, y se han 
expuesto a nivel internacional 
en eventos como PhotoEspaña y 
en instituciones como el Museo 
de Arte Moderno de la Ciudad 
de México, el Instituto de Arte 
Moderno de Valencia en España, 
el New Museum de Nueva York, y 
el DAZ  Architektur Zentrum de 
Berlín. Su obra ha aparecido en 
numerosas publicaciones tales 
como Domus, Mark Magazine, Les 
Inrockuptibles, o The New York 
Times Magazine. Corona reside y 
trabaja en la Ciudad de México y 
en Nueva York. 
De la serie “Fotos 
finas”. 
Los retratos de Livia 
Corona se distinguen por 
su articulación fina entre 
poder y representación, 
lo cual torna difícil la 
posibilidad de hacer explícita 
una determinada filiación 
u orientación política. Al 
trabajar primordialmente entre 
México y Estados Unidos, su 
fotografía documenta situaciones 
“locales” que cada vez tienden 
más a la despersonalización 
debido al enraizamiento de la 
globalización en las diferentes 
esferas de la vida pública 
y privada. Para romper esta 
visión que contribuye a que 
observemos y valoremos todo 
bajo un horizonte común, la 
fotógrafa recurre, entre otras 
estrategias, a la frontalidad 
del retrato, que emana de una 
tensión ortogonal entre la 
mirada del modelo y la mirada 
que subyace a la cámara. 
En realidad, el valor del 
modelo emerge, más que de su 
contextualización previa, de la 
fuerza que proyecta esa mirada 
frontal. Es como si la cámara de 
Livia fuera el tiro al blanco: 
un punto al que el modelo trata 
de llegar, con mayor o menor 
intensidad, con mayor o menor 
destreza. No se trata, por lo 
tanto, de un retrato que busque 
“sensibilizar” al espectador a 
través de una mirada desvaída, 
lo cual, a final de cuentas, 
revela cierta mimetización del 
fotógrafo con el modelo. Por el 
contrario, la fotógrafa expone 
cierta distancia que de algún 
modo produce la frontalidad 
como un recurso crítico que le 
otorga a la mirada documental un 
espesor visual.    
Autor: Ivan Ruíz. México DF 2012
134/ BLANCA ALVAREZ STRANSKY. 
MEXICANA - ESTADOUNIDENSE/guarda 
del Parque Reserva Nacional 
Denali National, fotografía 
tomada en Denali, Alaska.
137/ CYNTHIA BRITO. ECUATORIANA 
– ESTADOUNIDENSE/dentista del 
ejército de Estados Unidos, 
fotografía tomada en su 
domicilio en Queens, Nueva York.
139/ CRISTIAN ARCEGA/Miembro de 
un equipo de cuatro estudiantes 
de Robótica de secundaria que 
se antepuso al MIT(Instituto 
Tecnológico de Massachusetts) en 
un concurso a nivel nacional de 
robots subacuáticos. Fotografía 
tomada por Livia Corona en su 
habitación en West Phoenix, 
California.
141/ LORENZO SANTILLAN/
Miembro de un equipo de cuatro 
estudiantes de Robótica de 
secundaria que se antepuso al 
MIT (Instituto Tecnológico de 
Massachusetts) en un concurso 
a nivel nacional de robots 
subacuáticos. Fotografía tomada 
en el porche de su casa en West 
Phoenix, California.
143/ MELISSA YUKI ARAKI. 
PERUANA/representante de 
servicios financieros, 
fotografía tomada en su 
domicilio en Houston, Texas.
STEFAN RUÍZ/
Antes de convertirse en 
fotógrafo, Stefan Ruiz estudió 
pintura y escultura en la 
Universidad de California, 
Santa Cruz, y en la Academia de 
Bellas Artes de Venecia. Además 
ha sido profesor de arte en la 
prisión estatal de San Quintín 
y fue el director creativo de 
la revista COLORS desde 2003 
hasta 2004. Sus obras han 
aparecido en revistas de todo 
el mundo como New York Times 
Magazine, Details, L’Uomo Vogue 
y Rolling Stone, entre otras. 
Sus fotografías se han expuesto 
en la galería Photographers’ 
Gallery, de Londres; en 
PhotoEspaña, Madrid; en Les 
Rencontres d’Arles, Francia; 
en el festival New York Photo 
Festival; en la muestra Havana 
Biennial; y en el festival 
Contact Photography Festival 
de Toronto.  En 2012, Aperture 
publicó su monográfico “La 
fábrica de sueños” (The Factory 
of Dreams), un libro sobre las 
telenovelas mejicanas. 
Durante los últimos ocho 
años, Stefan Ruiz ha logrado 
acceso especial a los estudios 
de Televisa de México, conocidos 
comúnmente como “LA FáBRICA 
DE SUEñOS”, donde anualmente 
se producen casi cincuenta mil 
horas de telenovelas que se 
exportan a más de cincuenta 
países.
Estos fascinantes cuentos 
de venganza, amor, dinero y 
desesperación son uno de los 
productos de exportación más 
grandes de México, populares 
no solo en toda Latinoamérica 
sino también en áfrica, Asia 
y Europa. Entre las antiguas 
estrellas de Televisa que se 
han convertido en predilectos 
de Hollywood están Salma Hayek, 
Diego Luna y Gael García Bernal. 
Rogelio Guerra, protagonista 
en “Los ricos también lloran” 
—programa cuyo final fue visto 
por el 70 por ciento de la 
población de Rusia— pronunció 
una vez el mensaje presidencial 
de Año Nuevo de Rusia, en 
reemplazo de Boris Yeltsin, que 
estaba enfermo.
Las fotografías que hizo Stefan 
Ruiz, de la fábrica y de su 
gente, ofrecen un vistazo tras 
bastidores de este lugar tan 
especial con humor y afecto.
Las fotografías de Ruiz dejan 
al descubierto un mundo secreto 
de escenografías elaboradas 
y surrealistas, e incluyen 
retratos de las estrellas 
televisivas representando a 
sus personajes, así como de 
estudiantes que se preparan para 
un futuro como actores famosos 
en la “escuela de telenovelas” 
de Televisa. Este es un mundo 
de mujeres hermosas, hombres 
apuestos e historias, al estilo 
de la Cenicienta, de personas 
que pasan de la pobreza a 
la riqueza, que revelan las 
fantasías subyacentes de 
aspiración social así como 
de jerarquías raciales muy 
arraigadas.
10/11/ YADHIRA CARRILLO AS 
LEONORA ¨NORA¨
146/ “ATRéVETE A SOñAR”, 2009.
147/ ASTRID CHRETING/CEA, 
Escuela Televisa de Arte 
Dramático, 2004.
148/ JORGE GAUZA/CEA, Escuela 
Televisa de Arte Dramático, 
2003.
149/ ANA BRENDA CONTRERAS COMO 
ANA PAULA CARMONA,“La que no 
podía amar”, 2011.
150/ AZUCENA PRECIADO HERNáNDEZ 
Y CLAUDIA JANET PRADO TERRAZAS, 
“Amarte es mi pecado”, 2003.
151/ IMAGEN DEL ESTUDIO 9, 2003.
152/ ERNESTO D’ALESSIO COMO JUAN 
JIMéNEZ/“Heridas de amor”, 2006.
153/ TANIA VáZQUEZ COMO VENUS 
GARCIA/“Lovely Norton”, “Mañana 
es para siempre”, 2009.
154/ LETICIA CALDERÓN COMO 
CARLOTA ESPINOZA DE LOS 
MONTEROS/“En nombre del amor”, 
2009.
155/ RENé CASADOS COMO DANTE 
LACALFARI/“Corazones al límite”, 
2004. 
158/ GUZMáN MADRIGAL DE ORTA DE 



























R Claudi Carreras, comisario autónomo español, 
y Frank Goodyear, comisario de fotografía de la 
Smithonian National Portrait Gallery, conversaron 
sobre el proyecto “LATINO/US” que investiga la 
forma en la que los fotógrafos hispanos están 
utilizando la cámara para mostrar la vida 
cotidiana de los hispanos en Estados Unidos. 
Desde 2010, Carreras se ha pasado los últimos 18 
meses visitando a fotógrafos y analizando sus 
obras. En colaboración con el Smithsonian Latino 
Center, Carreras participará en la organización 
de una exposición de este trabajo en la National 
Portrait Gallery en otoño de 2014. La siguiente 
conversación se basa en un intercambio de correos 
entre Carreras y Goodyear en junio 2012. 
FG/ ¿Qué es lo que te incitó a fijarte en las 
obras de fotógrafos hispanos en las Américas?
CC/ Hace casi diez años empecé un recorrido 
por toda América Latina para un periodico de 
Barcelona; “La Vanguardia”.  Mi idea era presentar 
una serie con los trabajos más representativos de 
los fotógrafos residentes en la región producidos 
en los últimos años. Normalmente, las imágenes 
que recibimos en Europa o EEUU de América Latina, 
están muy cargadas del exotismo y la ritualidad 
con que se relaciona esas tierras. Lo más habitual 
es que se publiquen trabajos de corresponsales o 
agencias que pasan poco tiempo en estos países y 
que presentan una visión muy sesgada, incompleta 
y parcial de la realidad. Casi siempre insistiendo 
en los tópicos más comunes. También desde el 
mundo del arte, se absorben con mayor facilidad  
las producciones de estos países que reflejan 
estos preconceptos de ritualidades sincréticas, 
comunidades indígenas, paisajes exuberantes, 
épicas revolucionarias, pobreza y violencia. Es 
decir, la mirada que tradicionalmente recibimos 
desde América latina, presenta un panorama muy 
reduccionista de todo lo que allí acontece. 
En esta serie de “La Vanguardia” quisimos 
mostrar perspectivas locales y trabajos producidos 
por autores residentes en la región. Para ello 
viajé durante dos años por 18 países para 
encontrar autores y apoyar el establecimiento 
redes de productores de imágenes en América 
Latina. Con todo el material recopilado y los 
contactos desarrollados, pude plantear proyectos 
editoriales y expositivos y estoy convencido de 
que aportamos un granito de arena para dimensionar 
y aumentar los vasos comunicantes entre los 
productores de imágenes de los países de la 
región. 
Una de las cosas que más me llamó la atención 
en este recorrido, y ahora sí, por fin empiezo a 
responder a tú pregunta,  es que muchos autores 
que habían iniciado su andadura en América 
Latina, residían en Estados Unidos. En casi 
todos los países que visité, me hablaban de 
grandes fotógrafos que habían emigrado y estaban 
trabajando en los EEUU. Sin duda, Estados Unidos, 
siempre ha sido un faro de atención para muchos 
creadores latinoamericanos, algunos de ellos se 
han formado en instituciones norteamericanas o han 
realizado cursos formativos y tienen experiencias 
académicas en este país. Además, la fuerza del 
sector de la fotografía y los circuitos artísticos 
suelen estar más desarrollados que en sus países 
y tienen más posibilidades para visibilizar y 
vivir de su producción. En resumen, considero que 
no se puede tratar de abordar el universo latino 
de hoy en día, sin tener en cuenta lo que está 
pasando en EUA. Históricamente la vinculación 
de los creadores de América Latina con los de 
Estados Unidos en innegable, pero además  ahora 
hay un camino de ida y vuelta que es apasionante: 
jóvenes formados en Latinoamérica que viajan para 
representar su punto de vista de EEUU. Autores 
que se afincaron en este país y utilizan todo su 
bagaje para presentar una particular mirada de 
su entorno. Fotógrafos que nacieron en EEUU en el 
seno de una familia de origen latino. Viajeros…  
Los vasos comunicantes son múltiples e innegables 
pero ¿Cuál es la visión que se está mostrando de 
los Latinos que residen en EEUU? ¿Qué paradigmas 
moviliza? ¿Cómo se representa esta comunidad? ¿Qué 
importancia tienen en el contexto de la creación 
en Estados Unidos?
Todas estas preguntas se han ido perfilando con 
el tiempo. He tenido la suerte de contar con el 
apoyo de la Embajada de España para poder recorrer 
parte del país e iniciar esta investigación que se 
presenta apasionante. Espero poder poner sobre la 
mesa un recorrido particular que presente miradas 
plurales de este entramado tan complejo que es el 
universo latino de los EEUU.
FG: ¿Había fotógrafos cuyas obras ya conocías 
anteriormente? 
CC/ Las estrategias que utilizo para conocer a 
los autores siempre son variadas. Por supuesto, 
antes de visitar una ciudad y de solicitar 
las entrevistas, busco en todos los canales 
disponibles (publicaciones, Internet…). Sin 
embargo, la información es muy difusa y cuesta 
encontrar a los profesionales por estos medios. 
Por suerte en estos últimos años he podido 
establecer una red de contactos importante 
y no me resulta difícil encontrar apoyo para 
tener una primera aproximación en cada ciudad. 
Para mí, es fundamental viajar y entrevistarme 
personalmente con los agentes más destacados 
(autores reconocidos de los que ya tenía 
información previa, galeristas, editores, centros 
de difusión, centros formativos…). Y a partir de 
esta aproximación, voy estableciendo la red de 
contactos, profundizando en la creación local y 
conociendo a los autores. 
Una de las cosas que más me ha sorprendido, es 
la poca comunicación que hay entre las diferentes 
ciudades de EEUU. Más allá de los nombres más 
consagrados y conocidos en todo el país, no hay 
demasiados vasos comunicantes y se hace muy 
complicado acceder a los creadores por falta de 
redes de comunicación. Creo que este proyecto 
puede ayudar a establecer contactos entre los 
productores y los distribuidores de imágenes y 
presentar miradas cruzadas de la realidad latina 
en el país. 
FG/ ¿Que temas o preguntas planteaban en sus 
obras estos fotógrafos? 
CC/ Es muy difícil abordar esta pregunta porque 
la creación es muy plural y son muchas las cosas 
que se cuestionan los creadores. Sí te puedo 
decir las preguntas que a mí me interesan y que 
son el eje principal de la edición que yo estoy 
planteando. De hecho, mi criterio principal en 
esta edición es tratar de romper con los estigmas 
más habituales con los que se asocia a la 
población latina de EEUU. Creo que ya está bien 
de presentar un latino, pobre, trabajador ilegal 
y poco integrado en la sociedad del país. La 
realidad es mucho más abierta que todo eso, hay 
latinos en todos los estratos sociales del país, 
y considero que esto aún no se ha mostrado lo 
suficiente. 
Es innegable que muchos fotógrafos siguen 
incidiendo en estos tópicos, y que es una 
realidad que no se puede ni debe negar, pero para 
Cotidiano, me planteo presentar precisamente eso, 
una mirada a la cotidianeidad del entorno latino 
en el país. 
Huir de los estereotipos predominantes y 
presentar distintas aristas de este complejo 
poliedro en el que de verdad, hay de todo. La 
pregunta inicial sería ¿Cómo nos vemos? ¿Cómo 
es nuestro día a día? ¿Cómo se vinculan nuestras 
culturas y nuestro bagaje? 
FG/ ¿Qué veías en sus obras que te interesó? ¿o 
sorprendió?
CC/ Hay muchas cosas que me están sorprendiendo 
y interesando en este recorrido, pero quizás 
la más importante es la constatación de la 
reconstrucción de los modos de representación y de 
las categorías tradicionales. 
Me interesan especialmente los trabajos de 
frontera entre los distintos géneros fotográficos, 
aquellos proyectos que nos dan una visión parcial 
de una determinada realidad con tintes autorales y 
metafóricos. Es decir, que no se pueden considerar 
estrictamente documentales porque forman parte 
de un entramado complejo en el que se muestran 
abiertamente las intenciones estéticas y las 
investigaciones formales cada los autores. Siempre 
creo que en las fronteras se revelan las cosas 
más interesantes. Sin duda la inmersión de la 
fotografía en el mundo del arte, la necesidad 
de construir documentos contemporáneos y la 
necesidad expresiva de los autores en este entorno 
tan masificado y globalizado está generando 
proyectos muy interesantes. 
Estoy detectando tendencias y modos de ver muy 
particulares en EEUU, creo que la fuerza del 
universo latino mezclada con el nivel de formación 
del país y con la solidez de los circuitos ofrece 
aire muy fresco para la creación internacional. 
FG/ La frontera que separa Estados Unidos de 
Latinoamérica es mucho más que una línea física 
divisoria. Representa también separaciones 
históricas y actuales entre pueblos. La vida de 
las comunidades de la frontera Estados Unidos-
México está marcada de manera profunda por estas 
divisiones. ¿Puedes hablar sobre fotógrafos 
concretos que estén trabajando cerca de la 
frontera? ¿Qué es lo que presentan en sus obras 
que hace difícil entender tradicionalmente este 
lugar y sus habitantes? ¿Cuáles algunas ideas 
erróneamente preconcebidas que intentan echar 
por tierra? ¿Cuáles son las historias nuevas que 
buscan contarnos?
CC/ Realmente, el concepto de frontera es uno de 
los temas más importantes de esta investigación. 
Sin duda al tratar de abordar temáticas de 
identidad de una comunidad en un país tan grande 
como Estados Unidos, necesariamente tienes que 
detenerte con cuidado en este punto. 
En primer lugar, me han interesado las fronteras 
más allá de su vertiente física. Es decir, ¿Cómo 
se reformulan continuamente los paradigmas 
identitarios de los países que reciben inmigración 
migración masiva? Finalmente ¿Qué es EEUU más 
allá de un compendio de todas estas migraciones 
históricas? Obviamente yo no tengo respuestas 
para esto, pero me parece muy interesante 
analizar  cómo la imagen se va infiltrando en 
estas realidades y va evidenciando los cambios 
que acontecen en el país. En este sentido, es 
muy interesante ver como los autores proponen  
proyectos  con temáticas “fronterizas” diseminadas 
por todo EEUU por más que la demarcación 
territorial quede a miles de millas. 
En LATINO/US, estamos prestando especial 
atención a como se redefinen las fronteras. 
¿Cuáles son los elementos transversales que nos 
permiten hablar de una comunidad y se manifiestan 
en la iconografía contemporánea? Sin duda este va 
a ser un punto fundamental en la edición final de 
las imágenes.
Obviamente, también son importantes los trabajos 
que reflejan las fronteras físicas. Es decir 

























R este sentido estoy encontrando trabajos muy 
interesantes que dan dimensión de la problemática 
y las características de la región. Le estoy 
adjuntado una selección de imágenes  de los 
autores que trabajan en este territorio. Javer 
Ramírez Limón, Alejandro Cartagena y Jesús 
Escandón, residen en México pero su territorio de 
trabajo está en los EEUU. Es muy interesante ver 
la mirada de estos fotógrafos que han nacido en el 
lado mexicano de la frontera. 
Por otro lado, Steven St John desde 
Alburquerque, Brian L. Frank de San Franciso o 
Kadir van Lohuizen, trabajan estas temáticas desde 
EEUU. En cada una de la selección de imágenes que 
le adjunto le comento mis impresiones sobre cada 
uno de los autores. 
FG/ Ciudades grandes en Estados Unidos como 
Nueva York, Los Angeles, Miami, San Antonio y 
Denver, son cruces para muchos que provienen 
de Sudamérica y Latinoamerica. Algunos buscan 
establecerse de manera permanente en estas 
ciudades mientras que otros sólo están de paso. 
La población hispana en estas ciudades es cada 
vez más visible e importante tanto política como 
culturalmente. ¿Cuáles son algunos de los sujetos 
que los fotógrafos en estos lugares quieren hacer 
visible? ¿Cómo se ven ellos mismos en relación con 
otras comunidades étnicas urbanas? ¿Es justo decir 
que una nueva producción de híbridos caracteriza 
su existencia en esos lugares?
CC/ Este punto es muy interesante porque yo 
no había tomado conciencia de lo que implica el 
tránsito continuo de personas en las grandes urbes 
americanas hasta que empecé a viajar por el país. 
Además de los habitantes que residen en ellas  
habitualmente, estas grandes ciudades tienen un 
gran flujo de entrada y salida. Esto marca y mucho 
la forma en que los residentes se relacionan entre 
ellos y sin duda está vinculado a los modos de 
representación de los proyectos fotográficos que 
presentamos en Latin US.
Me llamó mucho la atención Miami,  con rapidez 
se está consolidando como la gran capital de 
América Latina en EEUU y recibe continuamente 
inmigrantes que llegan de todos lados con 
la intención de afincarse en el país pero no 
necesariamente con ganas de quedarse allí.  La 
ciudad es una gran receptora de ciudadanos del 
mundo que llegan con la intención de reencontrarse 
con sus familiares y de generar una vida próspera 
en el país.
Obviamente la comunidad cubana y los 
condicionantes históricos que todos conocemos 
tiene un papel fundamental, pero más allá de eso, 
muchos mexicanos, venezolanos o centroamericanos 
eligen Florida como puerta de entrada a los EEUU. 
Además, la región se ha constituido como la meca 
del consumo latinoamericano y recibe un sinfín de 
turistas de todos lados que también acentúan esta 
sensación de tránsito. 
Solo en Miami tenemos múltiples realidades, 
momentos migratorios, distintos perfiles de 
población… imagine lo que acontece si tenemos 
en cuenta lo que pasa en todas las ciudades de 
las que me habla. El proyecto que presentamos de 
Ricardo Cases refleja muy bien está sensación de 
tránsito de la que le hablo. Es como si de alguna 
forma todo el mundo en Miami espera que algún día 
saldrá y no acaba de tomar la ciudad como suya. 
En el extremo contrario y sólo por poner un 
ejemplo, me llamó mucho la atención la situación 
de Chicago. Para mí el lado opuesto de Miami, 
una ciudad en la que el inmigrante llega con la 
intención de afincarse y participar activamente 
del entramado social y cultural del país. 
Me es imposible analizar cada una de las 
ciudades desde esta perspectiva, pero sin duda 
los trabajos que estoy seleccionado, reflejan 
distintos grados de adaptación al país. 
Por un lado tenemos los proyectos realizados 
en tránsito y con una primera aproximación a la 
realidad local como el de Ricardo Cases y en 
el lado opuesto, las imágenes de Rubén Ortiz de 
L.A. que reflejan un profundo conocimiento de 
la realidad local y demuestran el arraigo de la 
comunidad chicana en todo el estado. 
FG/ Aunque algunos fotógrafos buscan con 
frecuencia complicar teorías y denunciar 
importantes problemas a través de sus obras, 
también buscan celebrar lo bello y heroico. ¿Qué 
es lo que los fotógrafos querían celebrar de las 
vidas de la comunidad hispana en Estados Unidos? 
¿Quiénes son los héroes y como han decidido 
representarlos?
CC/ Es imposible tratar de abordar genéricamente 
una pregunta tan amplia como la suya en un 
territorio tan enorme y con la variedad de 
elementos que intervienen.
En primer lugar, tenemos que destacar la 
diversidad del universo de lo que conocemos 
por “Latino”, la cantidad de países y distintas 
realidades que componen ese paradigma y la 
variedad de realidades que confluyen bajo esa 
denominación en un mismo territorio. 
Nada tiene que ver el emigrante venezolano que 
quiere salvaguardar su fortuna invirtiendo en 
Miami con el emigrante centroamericano que cruza 
la frontera por todo México por el desierto para 
trabajar en las cosechas californianas. Desde esos 
extremos, el abanico de posibilidades es enorme. 
No puedo contextualizar una realidad tan amplia, 
pero sí puedo remarcar el punto de partida de 
LATINO/US, se trata de presentar una mirada lo 
más amplia posible y menos estereotipada de estas 
realidades coexistentes. 
La primera conclusión del proyecto precisamente 
es la diversidad y la imposibilidad de manejar 
todos estos conceptos bajo un mismo paraguas. 
Respecto a  los Héroes de la comunidad, tal vez 
haya un poco más de acuerdo. Los trabajadores 
que llegan al país y consiguen superar todas las 
trabas  para salir adelante, tienen un papel 
muy importante. Creo que un proyecto que aborda 
magistralmente esta realidad es “Superhéroes” 
de Dulce Pinzon. Dulce fotografía ciudadanos de 
varios países, sobre todo mexicanos disfrazados de 
superhéroes del imaginario de EEUU. Todos ellos, 
envían la mayor parte de su salario a sus familias 
en sus países de origen. Sin duda, el trabajo y 
los logros para salir adelante en EEUU es una de 
los temas más importantes para los fotógrafos que 
participan del proyecto. 
Por otro lado, y pese a que no ha sido nuestro 
punto de atención para esta selección, no cabe 
duda que los estereotipos que pesan sobre la 
comunidad siguen operando con fuerza en la 
iconografía local. 
En cuanto a los fotógrafos con quienes has 
colaborado, ¿como se asemeja su forma de trabajo 
a la expresión documental tradicional? Obviamente 
cada artista aborda su trabajo a su manera, pero 
me interesa saber si la práctica tradicional 
de la fotografía documental continúa siendo el 
enfoque preferido de los fotógrafos que has 
seleccionado para “LATINO/US”. ¿De qué forma 
estos fotógrafos han dejado atrás el pasado y han 
modernizado la manera en la que hacen visibles 
sus sujetos? ¿Quiénes han sido los más influyentes 
en el desarrollo de la fotografía documental 
tradicional?
Tampoco en esta pregunta tengo la posibilidad 
de darle una respuesta unidireccional porque 
hay autores explorando desde todos los ángulos 
posibles. Sin duda, la fotografía de Estados 
Unidos y su gran trayectoria documental ha 
marcado profundamente el trabajo de la mayoría de 
estos autores. Muchos de ellos se han formado en 
las principales escuelas del país y han recibido 
clases de los más importantes documentalistas. 
No voy a hablarle de lo que he encontrado porque 
realmente es muy diverso y variado y como decimos 
en España; “hay para todos los gustos”, pero si le 
puedo comentar varias cosas que percibo y estoy 
teniendo en cuenta en la edición final. 
Por un lado el género documental se deconstruye 
continuamente y los límites en los procesos de 
creación son cada vez más difusos. 
El retrato ha entrado con mucha fuerza en este 
género y cada vez son más los documentalistas 
que se centran en él para realizar proyectos que 
quieren documentar amplias realidades. 
En LATINO/US, estoy tratando de prestar especial 
atención a los modos de representación con los 
que los autores eligen trabajar. Me interesan las 
imágenes con alta carga semántica y que van más 
allá de lo que se puede interpretar en un primer 
nivel de lectura. 
No creo que la tradición de la fotografía de 
fotografía de agencia actúe con mucha fuerza 
ahora. De hecho agencias como Magnum se ven 
obligadas a buscar nuevas vías de negocio pues 
cada vez sus fórmulas se sienten más obsoletas. 
Ahora es fundamental encontrar un equilibrio 
entre el peso del sujeto fotografiado y el 
lenguaje que usa en la representación el 
autor. Sorprender con imágenes es cada vez más 
complicado y no existen fórmulas prefijadas. Sin 
duda el hilo conductor de los autores que estoy 
presentando es precisamente esa búsqueda, la forma 
de encontrar una imagen eficaz en medio de tanta 
saturación. 
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